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RESUMEN 
En este proyeto se investiga la evolución de la estructura, tanto como término, como 
elemento físico, dentro del ámbito escultórico contemporáneo. De igual manera veremos la 
repercusión de dicho elemento dentro de otros ámbitos en la actualidad. Para ello se realizará 
un estudio detallado de algunos movimientos artísticos y teorías filosóficas, al igual que se 
desarrollará un análisis de las obras de varios artistas. Paralelamente a la investigación 
teórica anteriormente mencionada, se mostrarán una serie de obras realizadas como apoyo 
y sistema de reflexión sobre el tema en cuestión. Y finalmente, a modo de conclusión, se 
expondrán algunas opiniones propias.
ABSTRACT
In this study we try to investigate the evolution of the structure, as a term and as a physical 
element, within the contemporary sculptural sphere. In the same way we will study the impact 
of this element within others current areas. For this, it will be realise a detailed study of some 
artistic and philosophical movements and will be  analyzed the works of several artists. Parallel 
to the theoretical study, a series of works will be shown as support and as system of reflection 
about the subject in question. And finally, by way of conclusion, some of our own opinions will 
be exposed.
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Mi trabajo es ateo, materialista y 
comunista: ateo porque carece 
de forma trascendente, cualidad 
espiritual o intelectual; materialista 
porque está hecho de sus propios 
materiales sin pretensión de tener 
otros diferentes; comunista porque 
su forma es igualmente accesible 




Las vanguardias provocaron un sinfín de cambios en casi todos los ámbitos del arte 
acordes con las grandes transformaciones que experimentó el mundo a principios del 
siglo XX. Como la extensión de la electricidad, la comercialización de productos nuevos, 
los grandes descubrimientos científicos y una infinidad de sucesos que modificaron las 
costumbres, la vida cotidiana y el modo de percibir el mundo, la ética y el tiempo. Todo 
ello junto con aquellas semillas plantadas en los años previos a la Primera Guerra Mundial 
se extienden hasta pleno siglo XXI. Viendo sus frutos en la evolución que han sufrido 
paulatinamente todos los sectores artísticos actuales, los cuales se han ido alejando de sus 
conceptos tradicionales hasta llegar a lo que hoy día conocemos como arte contemporáneo. 
La escultura se ha ido alejando de la masa sólida y el uso exclusivo de herramientas 
y de materiales nobles como el martillo, el cincel y el mármol, y se ha centrado en la 
experimentación con otros más novedosos, como el alambre, trabajado con una finalidad 
y tratado con un acabado como material definitivo. Se han incorporado al mismo tiempo, 
también, nuevos conceptos como podría ser el espacio, uno de los grandes frutos del siglo XX.
  Hace unos años sentí este cambio al entrar en la Facultad de Bellas Artes. Allí fue donde 
experimenté la diferencia entre materiales de diversa naturaleza como el barro, el metal, el papel, 
los plásticos y muchos otros. Sus propiedades plásticas y sus potenciales interferencias con 
materiales de otra naturaleza abrieron ante mí un abanico de posibilidades. Fue en primero, al 
trabajar las estructuras mediante la técnica de la soldadura, en la asignatura de Fundamentos de la 
Escultura II, cuando empecé a interesarme por investigar de modo más específico en este ámbito. 
  Todo empezó probando el material haciendo figuras humanas de tamaño real. Los 
primeros resultados obtenidos, ahora vistos en perspectiva, fueron algo toscos si bien 
la técnica se fue controlando y los fallos de soldadura puliendo hasta lograr obras de 
más calidad. Después de dos años haciendo esculturas, solo mediante estructuras 
en alambre, empecé a preocuparme por el recubrimiento de éstas. Me hice una serie 
de preguntas como ¿Quiero que queden como obras definitivas o quiero que sigan 
cumpliendo su función tradicional como una estructura más? ¿A dónde quiero llegar con 
esto? etc. A partir de dichas preguntas empezó mi investigación sobre los diversos modos 
de emplear la estructura en una escultura y con qué materiales se podría combinar ésta. 
  Como fruto de todo ello surgió mi Trabajo de Fin de Grado, el cual se podría considerar el 
principal antecedente al presente Trabajo de Fin de Máster. Éste fue denominado La estructura 
escultórica: desde el interior a la superficie, y tenía como objetivo dar una visión general sobre 
aquellas esculturas de carácter estructural y su reflejo en la escultura contemporánea. En aquel 
momento mis proyectos personales estaban muy vinculados al tema de la figura humana por lo 
cual se pretendió realizar una especie de catálogo de algunos de los escultores contemporáneos 
que trabajan en dicho ámbito. A su vez también fue interesante investigar cómo cada uno de dichos 
artistas empleaba la estructura y que conceptos pretendían tratar mediante el uso de la misma.
Pero ello fue solo el principio, ya que mi interés fue creciendo conforme pasaban 
los años y fueron surgiendo más y más preguntas a las que se sumaban las cuestiones 
históricas o puramente conceptuales, siempre relacionadas con la estructura. Tales como: 
¿En qué momento de la historia del arte se introdujo el alambre como material definitivo? 
¿Cómo la tosca estructura interna de las esculturas se ha convertido en la obra definitiva? 
¿Qué es la estructura? estas y muchas más preguntas se convirtieron en el sentido de 
mi trabajo. Y en el intento de obtener respuestas fui descubriendo los diferentes tipos de 
estructuras, las diferentes maneras de emplearlas y a la vez fui reflexionando sobre 
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el concepto en sí. Finalmente, todo ello reboto en mi propia obra, la cual se convirtió en una 
continua experimentación con materiales, técnicas y diferentes conceptos. 
 Como consecuencia a todas las inquietudes anteriormente mencionadas, en el presente 
Trabajo de Fin de Máster se pretende abordar el tema de la estructura desde tres puntos de 
vista principales. Por un lado, se hará un análisis del propio término o concepto de estructura 
y la evolución del mismo con el paso de los años. Por otro lado, hablaremos de algunos 
de los antecedentes dentro del ámbito artístico que abren el camino, hacia la superficie, a 
las estructuras internas propias de la escultura tradicional. Y por último, pero no de menor 
interés, llegaremos a la actualidad con un recorrido general por algunos de los escultores 
contemporáneos, que hacen uso de la estructura en su obra. Veremos cómo esta corriente 
se refleja no solo en el ámbito escultórico sino cada vez más en todo lo que nos rodea. Estos 
tres puntos de enfoque compondrían el cuerpo teórico del presente proyecto. El cual a su 
vez se interrelaciona y complementa perfectamente con el primer bloque de Aportaciones 
Artísticas, ya que ambos están planteados como un discurso único donde se intentan plasmar 
todos los datos estudiados a la hora de crear las piezas artísticas. Ambos bloques se han ido 
construyendo paralelamente a través de una continua retroalimentación, comprendida desde 
la práctica a la teoría y viceversa.
   En cuanto a la metodología seguida a lo largo del trabajo, se ajusta a los procesos más 
generales de una investigación, concretamente se ha usado el método inductivo-deductivo y 
el comparativo. De este modo las herramientas que se han utilizado para la realización de este 
estudio han sido: la consulta de material académico de la biblioteca de la Facultad de Bellas 
Arte de Sevilla y el estudio de textos y recursos electrónicos, como los que se encuentran 
en el catálogo Fama de la Universidad de Sevilla. De igual modo se han consultado distintos 
artículos, webs de artistas o tesis doctorales. Con el fin de complementar la información, ha 
sido posible realizar una entrevista online con el artista David Oliveira, uno de los referentes 
plásticos en esta investigación. A su vez, a medida que se iba profundizando en la parte teórica, 
se iban desarrollando las diferentes piezas, que conforman el apartado de Aportaciones 
artísticas, el cual veremos a continuación. Ha sido esencial para la conceptualización de las 
obras plásticas, el poder acercarse, en más profundidad a otros artistas y movimientos que se 
fundamentan en los mismos conceptos o técnicas de nuestro campo de estudio.
 Los objetivos que se pretende alcanzar en este proyecto están relacionados de forma 
teórica y práctica con todo lo recopilado en el estudio en las obras que aquí presentamos:
- Estudiar el concepto de estructura desde sus inicios y ver cómo éste ha evolucionado con 
los años.
- Descubrir la razón que provoca esta evolución de la estructura interna, en la escultura, 
desde el interior a la superficie de la que venimos hablando desde el Trabajo de Fin de Grado.
- Encontrar otros artistas que trabajan con el cubo y así entender mi propia evolución. 
- Ser capaces, al finalizar esta investigación, de dar nuestra propia teoría de todo lo que 
llevamos investigado. 
  Antes de proceder a explicar las diferentes aportaciones artísticas y teóricas hemos de 
mencionar el grado de innovación de este proyecto en su conjunto. Sin duda hay muchos 
artistas y corrientes que tratan el cubo como elemento base de su trabajo, algunos de ellos 
incluso mencionan el tema de la estructura, pero siempre de manera muy superficial. De 
igual manera existen numerosos filósofos que hablan de este término e incluso construyen 
sus teorías en base a ello, aun así, casi ninguno habla de la estructura como elemento físico 
propio de la escultura o incluso del propio mundo artístico. Todos hablan de ésta, desde un 
punto de vista más procesual, casi como proceso de trabajo previo para organizar la idea de 
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un futuro proyecto u obra. Por otro lado, en el mundo de la escultura también resulta bastante 
difícil encontrar respuestas sobre este tema. Precisamente en estos hechos está el carácter 
innovador del presente proyecto, mediante el cual se intentan dar respuestas a las numerosas 
cuestiones que nos han ido surgiendo y las cuales posiblemente inquietan a más personas. 

PRIMERA PARTE : 
(APORTACIONES ARTÍSTICAS)
1. Aportación 1 : Cambio estructural
1.1.Catalogación de la obra
Título: Cambio estructural
Dimenciones: 24 x 23 x 4,5 cm. 






1.2. Aportación 1: Proceso de creación - producción
El cuerpo siempre ha estado presente en el ámbito artístico, incluso hoy en día en el 
arte contemporáneo está muy vigente, aunque en un modo diferente. Por ello hablamos de: 
cuerpo presente frente a cuerpo representado. Este tema podría relacionarse directamente 
con las diferentes formas de plasmar un cuerpo sin la necesidad de una imagen del mismo. En 
relación a ello, la presente obra tiene como objetivo proyectarme como materia en un soporte 
ajeno, para el cual se ha elegido un cuaderno. 
Según la Real Academia Española (RAE) proyectar se podría comprender como la acción 
de “hacer visible sobre un cuerpo o una superficie la figura o la sombra de otro”. Por otro lado, 
el cuerpo se podría ver desde dos puntos de vista principales, por un lado, como concepto 
y por otro como cuerpo físico, como elemento tangible que presenta una masa, densidad o 
peso. No obstante, tenemos que tener en cuenta el hecho de que todos los cuerpos y sus 
características son reflejos de lo que les rodea. Es decir, un objeto grande, es grande porque 
lo que le rodea es más pequeño. Otro aspecto a tener en cuenta es el hecho de que todo lo 
que produce un cuerpo será también cuerpo. Éste último será tomado como fundamento de 
la presente obra. En mi opinión esto se debe a la acción del subconsciente ya que al producir 
algo depositamos inconscientemente una parte de todo lo que somos y de todas aquellas 
cosas que nos componen.    
En este caso el acto de proyectar se ha comprendido como el hecho de plasmar un 
cuerpo físico y tangible, por medio de las características que lo componen, en otro. Hecho 
que normalmente es difícil de hacer ya que un cuerpo no puede ocupar el sitio de otro sin 
desplazarlo, ni mucho menos entrar en éste y modificar su aspecto. En este caso para hacerlo 
se han tomado de referencia características de la entidad principal (en este caso yo) y se 
han introducido en la estructura física del objeto de destino. Acto que podría recordar a la 
propia transformación del ADN humano. Las características son quizás una de las cosas 
más importantes de un elemento ya que éstas, al igual que el ADN en los seres humanos 
o la estructura en una escultura, hacen que sea como es, que tenga el aspecto que tiene. 
Como veremos más adelante, el término estructura normalmente es empleado para definir 
un todo, compuesto a su vez por diferentes partes relacionadas entre sí. En el supuesto caso 
de modificar alguna de dichas partes se modificaría el resto y a consecuencia de ello se vería 
afectado el todo. Algo similar pretendemos hacer en este caso, cambiando algunas de las 
características de un cuaderno, sustituyéndolas por las de otra entidad ajena.  
 Se han establecido ciertas relaciones pensando en la entidad como un objeto escultórico. 
Para la profundidad se ha tomado la medida de la longitud de los pies como elemento 
imprescindible de apoyo. Se ha elegido el peso de los huesos como comparación con el ancho 
de un libro ya que según la estructura ósea de un cuerpo éste estará más ancho o menos. 
Otros rasgos, que se han incorporado, son por ejemplo las pulsaciones, la longitud de la mano 
y la edad relacionada directamente con el contenido del libro y para ser más concretos con el 
número de páginas. En los laterales de dicho libro, aparecen mi nombre, apellidos y año de 
nacimiento, elementos que definen cada persona como individuo único en la sociedad. En la 
portada, por otro lado, se ha añadido un texto en búlgaro. Éste representa mis orígenes, pero 
también mi modo de entender el arte, como una “forma de vida”. Esto último comprendido 
como una forma de vida independiente que posee a la persona y modifica su vida, su modo 
de percibir la realidad que le rodea. En mi opinión no es la misma la percepción a través de los 
ojos de un artista y de una persona corriente. Un artista se fija en las cosas en profundidad, 
ve los pequeños detalles.
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 Se han elegido dichas características ya que se consideran fundamentales para que un 
cuerpo sea como es. A parte de una estructura física que compone un cuerpo y determina 
su aspecto, actúan muchos otros factores. Tales como el lugar de origen, la educación y la 
edad entre otros. Ya que dependiendo de donde viene, el ámbito en el cual ha sido educado 
o el grado de madurez que tiene una persona, su modo de ser y sus opiniones sobre lo que 
le rodea serán diferentes. De esta manera se ha conseguido plasmar mi propia presencia por 
medio de la cual se ha modificado un objeto que ahora me representa como cuerpo.
A la hora de elaborar la pieza y para el desarrollo conceptual de la misma, nos hemos 
basado en el estudio de diferentes definiciones del concepto de estructura para entenderlo 
mejor y poder elaborar una propuesta capaz de traspasar lo matérico y conseguir modificar un 
cuerpo desde su estructura más profunda.
Desde el punto de vista técnico, se han usado materiales propios de realizar una estructura 
escultórica. Tales como el alambre y la gavilla, unidos entre sí mediante la soldadura de 
electrodos. Para el interior, por otro lado, se ha empleado papel de grabado. Materiales que 
dan sensación de contraposición debido a la frialdad del metal frente a la calidez que transite 
el papel de color crema.  

2. Aportación 2 : Desencajados
2.1.Catalogación de la obra
Título: Desencajados
Dimenciones: variadas




Medidas: 15 x 15 x 10 cm. (9 piezas) / Técnica: ensamble y positivado en alpiste 
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Medidas: 5 x 17 x 12 cm. / Técnica: proyección 3D
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2.2. Aportación 2: Proceso de creación - producción
  Una vez más, basándonos en el concepto tan ambiguo de estructura, nos encontramos 
con el conjunto escultórico titulado Desencajados. En un primer momento, partiendo del 
propio título, intuimos un sutil juego de palabras. Éste nos sugiere un continuo acierto y 
error, de elementos que encajan y desencajan a la vez. Pero ¿qué pretendemos con ello? 
Según nuestra investigación, existen dos tipos de estructura, según su naturaleza. Por un 
lado, tenemos a la natural u orgánica y por otro la artificial. Orgánica, refiriéndose en todas 
aquellas estructuras surgidas de manera autónoma en la naturaleza. Y artificial, haciendo 
hincapié en todas aquellas construcciones humanas. Como veremos más tarde, se podría 
llegar a la conclusión de que en numerosas ocasiones los elementos que componen las 
estructuras artificiales son, a menudo, basadas en las formas cúbicas. Si nos damos cuenta 
todo aquello que nos rodea, indiferentemente si es un edificio, un puente e incluso un simple 
objeto cotidiano, tienen algo en común. Todos ellos guardan sus raíces en la geometría más 
simple comprendida en las formas rectangulares. Dicho hecho nos hace pensar que éstas 
están inspiradas en las estructuras moleculares que nos encontramos en la naturaleza, por 
su forma similar. Esta teoría es la que inspira también a la obra Desencajados, donde se 
pueden observar una serie de piezas y composiciones basadas totalmente en la geometría, 
refiriéndose continuamente en dicha contraposición - similitud entre estructuras. 
  Todo el conjunto está compuesto por nueve piezas cúbicas, a simple vista diferentes, y 
un conjunto de hologramas que muestran diferentes tipos de cubos llevados a la máxima 
desnudez geométrica. 
  Los nueve cubos están basados en una repetición modular, donde cada pieza presenta 
ciertas modificaciones que la hacen parecer diferente y única. Entre dicho conjunto destaca 
solo una pieza, la cual es completamente diferente al resto. Los materiales usados son madera 
(para ocho de las piezas) y alpiste (para la novena figura). Hecho que desde el principio nos 
sugiere una chocante contraposición de materias. Tenemos la madera de balsa, que a pesar 
de su aspecto natural, transmite una sensación de producto industrial, debido a su continua 
repetición en elementos muy similares que parecen producidos en masa. Frente todo esto, 
nos encontramos con el colorido alpiste, el cual, al ser un producto vegetal en su estado 
natural, da un aspecto totalmente contrario del anterior. Todo ello pretende hacer una alusión 
sutil a los dos tipos de estructura. Por otro lado, estas figuras geométricas, como ya hemos 
explicado son casi iguales, todas ellas encajan de manera diferente con la pieza de alpiste, 
formando un cubo perfecto. Su disposición en el espacio, tampoco está dejado al azar, éstas 
aparecen ordenadas de manera simétrica a modo de cuadrícula, componiendo en su totalidad 
un cuadrado. Hemos de mencionar que son varias las interpretaciones que se han dado de 
la pieza, pero siempre giran alrededor del concepto de estructura. Es curioso como el simple 
hecho de utilizar elementos geométricos provoque en el espectador una sensación de orden o 
de estructura social. Una de las interpretaciones que se podrían dar de la pieza es que todos 
los cubos representan la sociedad en la que vivimos. Una sociedad en la cual aparentemente 
todos somos diferentes, pero a pesar de ello siempre de algún modo conseguimos encajar 
con los demás y formar de esta manera un todo llamado sociedad. 
Por otro lado, nos encontramos con la segunda pieza que conforma esta serie, los 
hologramas. Éstas aparecen distribuidas en el espacio a modo de espiral, suspendidas en una 
distancia determinada y subiendo progresivamente su altura. Se ha elegido el elemento de la 
espiral basándonos en la famosa proporción aurea que explica la relación entre los elementos 
que nos rodean. Estas piezas tienen un número total de seis, cuantas caras tiene un cubo. 
Cada una representa un conjunto de formas cúbicas llevadas a la máxima simplificación. 
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A la hora de componer a éstas, nos hemos basado en la sicología Gestalt y a su vez en la 
posibilidad de nuestro cerebro de interpretar y completar mentalmente las formas discontinuas. 
Se ha elegido el medio digital para esta obra con el fin de plasmar la bidimensionalidad de 
manera directa en el espacio dándole la tercera dimensión de manera artificial.
 Este conjunto de piezas pretende, en su totalidad, ocupar el espacio, en el que se encuentra, 
de manera directa y en cierto modo modificarlo. Al igual que provocar una sensación de total 
tranquilidad en el espectador que se encontraría con un ambiente totalmente ordenado donde 
rige por completo la geometría. Para potenciar dicha sensación se han intentado buscar 
materiales, cuyo color natural tenga tonos cálidos, tonos un tanto uniformes como podrían ser 
el ocre de la madera combinado con los tonos del alpiste o bien el equilibrio entre blanco y 
negro, al fondo del cual destacan los coloridos hologramas. No obstante, hemos de mencionar 
que dentro de dicha geometría hay un juego intencionado de escalas y situación entre las 
piezas. Dentro de éste, nos encontramos con los nueve cubos de madera situados en el suelo 
de la sala, con una escala un tanto reducida, lo cual obliga al espectador a agacharse y rodear 
la pieza para verla mejor. Por otro lado, nos encontramos con los hologramas suspendidos del 
techo en forma de espiral que gira alrededor de los cubos y se adentra en la sala, acompañando 
así al espectador por la posible exposición. Estas piezas, a su vez gracias a su escala tan 
reducida, invitan al visitante a verlas de cerca, pero además al ser suspendidas dotan a la 
composición de movimiento. De esta manera se establece un recorrido dinámico por espacio. 
 
3. Aportación 3: Sin título I
3.1.Catalogación de la obra
Título: Sin título I
Dimenciones: variadas





Medidas : 7 x 7 x 6 cm. (6 piezas)  / Técnica: soldadura con estaño y modelado en barro
31 




3.2. Aportación 3: Proceso de creación - producción
Esta otra serie escultórica se centra en realizar una serie de obras de carácter tridimensional 
con el fin de mostrar dos puntos de vista teóricos. Ver la pieza escultórica como estructura 
y lugar a la vez. Como elemento conformador del espacio y a la vez contenedor del mismo. 
La selección de dichos conceptos guarda relación directa con el desarrollo teórico que 
analizaremos a continuación y para ser más exactos con la obra del artista Carl Andre, basada 
en los mismos conceptos, aunque con un aspecto diferente. Además, pretendemos incorporar 
el elemento del hueco y de nuevo basarnos en la forma cúbica.
 Podemos entender la forma escultórica, como todo cuerpo que nos rodea, parte de una 
estructura que conforma el espacio en el que nos movemos, elemento que habita y a la vez 
crea. Pero para entender el concepto de habitar el espacio es necesario reconocer su aspecto 
temporal, como dice Olafur Eliasson. El espacio no existe simplemente en el tiempo, sino que 
forma parte de éste. Y a su vez las acciones de sus usuarios son los que recrean continuamente 
sus estructuras. De esta manera el espacio se convierte en un escenario donde se producen 
interacciones de objetos más que en un coproductor de interacciones. No obstante, es cierto 
que de esta manera se produce una acción doble ya que los objetos interaccionan entre si y 
producen el espacio que a su vez se convierte en un coproductor de interacción. Desde este 
punto de vista se ha pretendido invadir un espacio y descontextualizarlo mediante las piezas 
escultóricas que lo habitan. De esta manera dichas piezas no solo habitan el espacio, sino 
que lo crean y a la vez lo alteran, cambian su estructura y éste se convierte en algo diferente.
Por otro lado, podemos entender cada una de las piezas como lugares que presentan 
sus propios espacios interiores. Basándonos en la incorporación del hueco en la escultura, 
por medio de la descomposición hasta llegar a la estructura, podemos entender a ésta como 
contenedor de espacios interiores. El propio Heidegger, en su libro El arte y el espacio habla de 
tres espacios diferentes en la figura plástica: el espacio donde el objeto es un objeto presente, 
que quizás es lo que más se acercaría al concepto de escultura tradicional; el que envuelve 
al objeto, el que se encuentra involucrado por el volumen de la figura; y el que subsiste como 
vacío ente los volúmenes. Tomando de referencia a los razonamientos de éste podríamos 
decir que las presentes piezas escultóricas son contenedores de un espacio que subsiste 
como vació ente los volúmenes. Un espacio que incluso traspasa los límites de la pieza y se 
proyecta en el exterior creando a su vez nuevos espacios ficticios por medio de las sombras 
proyectadas. Desde este punto de vista podríamos tomas de referencia numerosos artistas 
tales como Jorge Oteiza, Cristina Iglesias, Richard Serra o Eduardo Chillida, etc. Todos ellos 
interesados en la creación de espacios interiores, habitables, dentro de la propia escultura por 
medio de la desocupación del espacio. 
El presente grupo de obras está formado por dos piezas que guardan especial relación 
entre sí. Una de ellas consiste en dejar, en la obra escultórica, la huella tanto del cuerpo que 
ocupa y transforma la pieza, como la estructura del mismo que crea a su vez espacios dentro 
de la propia pieza y a la vez fuera de ésta. Ya que por medio de la sombra dichos espacios 
se multiplican y expanden. Se trata de la estructura de un cuerpo que en su totalidad ocupa y 
modifica el espacio en el que se encuentra. Dicha serie está compuesta por siete piezas las 
cuales están colocadas en la pared de la sala de manera irregular. 
Por otro lado, el segundo conjunto escultórico está compuesto por cuarenta piezas cúbicas 
las cuales a su vez están descompuestas parcialmente hasta llegar a la estructura interna por 
medio de la cual, de nuevo se consiguen crear espacios interiores.
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Todo el conjunto compone una red estructural que ocupa la sala, la descontextualiza y a la vez 
crea nuevos espacios.

4. Aportación 4: Juego de miradas
4.1.Catalogación de la obra 
Título: Juego de miradas 
Dimenciones: variadas





      Medidas : 30 x 30 cm. (6 piezas) / Soporte : Papel mate de 125 gr. / Técnica: impresión digital
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Medidas: 50 x 50 x 50 cm. / Técnica: Soldadura con electrodos
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4.2. Aportación 4: Proceso de creación - producción
A raíz de la obra Desencajados, y basándonos en las piezas del artista contemporáneo 
Lucas Ulmi, se ha realizado este conjunto de obras denominado Juego de miradas. Éste 
pretende hacer un estudio más profundizado de las imágenes, que se realizaron para los 
hologramas, e intenta llevarlas en distintos terrenos, como la impresión digital o la propia 
escultura. Para ello se realiza un juego de estructuras con múltiples puntos de vista, donde el 
interior se convierte en exterior y viceversa. Imágenes que pretenden confundir la mirada del 
espectador por medio de la superposición de planos. 
  En la pieza tridimensional, de nuevo aludimos a la estructura como un elemento compuesto 
por diferentes capas, relacionadas entre sí, en cuya totalidad componen a un cuerpo. Por este 
motivo se han representado una serie de figuras geométricas, en este caso volvemos a las 
formas cubicas simplificadas, las cuales se relacionan continuamente entre sí haciendo que 
el espectador tenga una mirada abierta hacia el interior y a la vez al exterior, provocando un 
continuo juego de miradas.
Hemos de destacar el hecho de introducir una serie de colores, que destacan en estas 
piezas. Son colores primarios que nos recuerdan a los colores tan vivos, que decoraban los 
juguetes de nuestra niñez. Por otro lado, también cabe destacar la fuerte presencia del factor 
movimiento en esta serie. Éste viene incorporado tanto en las composiciones bidimensionales, 
como en la obra escultórica, la cual gracias a su ligereza aparece suspendida en el centro 
de la sala. De esta manera, al igual que sucede en Desencajados, se crea una sensación de 
movimiento, gracias al cual se establece un recorrido por la sala. El propio espectador, en 
cierto modo, se convierte en creador de la obra, ya que al pasar cerca de ésta provoca su 
movimiento lo cual a su vez continuamente transforma el espacio provocado por las sombras 
proyectadas.
5. Aportación 5: Sin título II
5.1.Catalogación de la obra 
Título: Sin título II 
Dimenciones: variadas





Medidas:  40 x 40 cm. (6 piezas) / Soporte: papel Guarro / Técnica: linoleografía
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Medidas:  60 x 60 x 60 cm.  / Técnica: ensamble y positivado en resina
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5.2. Aportación 5: Proceso de creación - producción
Si bien es cierto que este grupo de obras tiene un carácter escultórico, me parece muy 
interesante el uso de las dos dimensiones para comprender la estructura y su funcionamiento. 
Y como consecuencia a ello se ha realizado el presente trabajo teórico-práctico, basado en un 
continuo juego entre lo tridimensional y lo bidimensional.
Para la realización de esta obra, nos hemos basado en el Minimal Art y sobre todo en su 
artista por excelencia Sol Lewitt. Se ha elegido dicho movimiento artístico como clave de la 
representación pura de los elementos y la geometría como concepto de estructura. De la 
misma manera volvemos a mencionar a Heidegger con su teoría de los tres espacios dentro 
de la obra escultórica. Y a su vez de nuevo elegimos el concepto de espacio que subsiste 
como vacío entre los volúmenes para fundamentar las presentes piezas. En mi opinión éste 
está presente tanto en la obra escultórica de manera directa, como en las obras gráficas 
donde por medio de las estructuras lineales se crean espacios. Espacios que se expanden 
por medio del papel blanco. 
Algunos de los artistas que se han tomado de referencia, para la realización de las obras, 
han sido Eduardo Chillida, Rachel Whiteread, Sol Lewitt o Carl Andre entre otros. 
  Cuando hablamos de espacio resulta casi imprescindible hablar de Chillida. Que mejor 
ejemplo de la fusión entre materia y espacio, que él. En sus obras Chillida intenta conseguir 
que lo contenido tuviera la misma importancia que el contenedor. El artista no busca solo la 
forma que surge entre sus manos, sino el vacío que se genera. Él mismo dice que lo que 
queda oculto en algunas de sus piezas es más obra que lo que el espectador ve. Partiendo de 
esta idea nos hemos centrado en la creación a partir de la huella o “el vació” que en este caso 
ha dejado la matriz, tanto en la obra gráfica, como en la obra escultórica.
  Al mismo tiempo hablar de espacios interiores y cómo reproducirlos nos lleva a la artista 
Rachel Whiteread, quien literalmente reproduce los espacios interiores. Su obra podría 
guardar especial relación con lo que se ha hecho para la pieza tridimensional, reproducir el 
hueco (espacio interior) que deja la matriz. 
  Por otro lado, tenemos de nuevo al artista Carl Andre, quien ha sido un gran referente a la 
hora de considerar tanto la escultura, como la gráfica como un lugar. 
  Y por último, pero no de menor interés, no podríamos hablar de formas cúbicas sin 
mencionar a Sol Lewitt, y su obsesión por los cubos.  En gran parte nos hemos basado en sus 
dibujos y obras tridimensionales a la hora de formalizar las piezas. 
  Tras un largo proceso de reflexión sobre el concepto de estructura y su presencia en todo lo 
que nos rodea, se ha llegado a la formalización de este conjunto de obras. De nuevo seguimos 
trabajando con la forma cúbica, haciendo siempre alusión a aquellas estructuras artificiales. El 
proceso de trabajo consiste en un continuo juego de transformación de lo bidimensional a lo 
tridimensional y viceversa. Se pretende partir de la matriz como estructura base de la gráfica. 
  Para la creación de las matrices se ha partido de una estructura cubica tridimensional. A 
partir de ésta se han realizado una serie dibujos que representan la tercera dimensión dentro 
del propio cubo, es decir la coordenada “y” la cual nos muestra la profundidad en el ámbito 
bidimensional. De esta manera se ha conseguido realizar una obra gráfica que tiene implícita 
la tridimensionalidad. Una vez realizadas las matrices se han hecho moldes de cada una de 
ellas para posteriormente realizar una figura geométrica en tres dimensiones que llevará a su
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vez implícita la gráfica. De esta manera, por medio de la misma estructura, se logra crear espacios 
dentro del propio papel y a la vez dentro de una figura escultórica por medio del vacío.
  Se ha mencionado a éste último como elemento constructivo ya que éste está tanto en el 
interior de la pieza tridimensional, como en las propias paredes de está representando el vacío 
o hueco de la matriz. 




1. EL CONCEPTO DE ESTRUCTURA
1.1. Definición 
Con el fin de lograr transmitir, mi punto de vista acerca del tema tratado, vamos a estudiar 
más detenidamente ¿qué es la estructura? y cómo su significado ha ido evolucionando 
con los años. A su vez también se intentará hacer una clasificación según su tipología. 
 La palabra estructura pertenece, en su origen, al ámbito arquitectónico. Refiriéndose así 
al esqueleto de un edificio. Resulta curioso precisamente que gracias a la propia arquitectura 
el sentido del término ha ido evolucionando a lo largo del tiempo hasta llegar a lo que 
conocemos hoy por tal. Aun así, incluso hoy día, resulta difícil escuchar esta palabra y no 
pensar en su significado original, o incluso como una expresión que se opone a la forma y 
la apariencia. Un término referido a la construcción o incluso a una idea de organización.
Sin ir más lejos la Real Academia Española abarca el término desde distintos puntos de 
vista tanto de carácter arquitectónico, como lingüístico o artístico. 
1. f. Disposición o modo de estar relacionadas las distintas partes de un todo.
2. f. Distribución y orden de las partes importantes de un edificio.
3. f. Distribución y orden con que está compuesta una obra de ingenio, como un  poema, 
una historia, etc.
4. f. Armadura, generalmente de acero u hormigón armado, que, fija al suelo, sirve de 
sustentación a un edificio.
estructura argumental
1. f. Gram. Conjunto, generalmente ordenado, de los argumentos de un predicado.
(RAE, s.f.)
Pero sin duda, sin tener en cuenta el ámbito en el que nos movemos, podríamos 
considerar la estructura como “el poder latente de engendrar objetos” al que ya se refería M. 
Lévi – Strauss. 
 Como ya hemos dicho el término en cuestión ha tenido numerosas definiciones a lo 
largo de la historia. El propio Vitruvio hablaba de la estructura, palabra procedente del verbo 
“struere ”[1] se refería a ella como un término relacionado con la construcción, como una 
obra de albañearía donde una serie de elementos están unidos por un mortero. Es decir, la 
construcción de una masa inerte. 
 Considerándolo desde otra perspectiva, años más tarde, en el Diccionario de Trévoux 
de 1771, Robert[2]  hace varias definiciones del término. En un principio éste define a 
la estructura en la arquitectura como “La manera en que un edificio es construido”, o 
articulado, “Disposición de las partes de una edificación desde el punto de vista de la técnica 
arquitectónica, de la belleza plástica, etc. Forma y volumen resultante” (Jean - François, 1988). 
En una segunda definición, Robert destaca el hecho de que en el s. XVII y el s. XVIII el 
término define la “manera en que un grupo concreto, espacial, es considerado en sus partes, 
en su organización; la forma observable y analizable que presentan los elementos de un 
objeto” (Jean - François, 1988).  
1 Verbo procedente del término latín  struō. Define la acción de: reunir ordenadamente; ordenar; construir; 
tramar; colmar. 
2 Le Robert: es el nombre de una casa editorial francesa creada en 1951 por Paul Robert y especializada en 
diccionarios de lengua francesa..
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Teniendo en cuenta las definiciones, hasta ahora vistas, nos damos cuenta como poco a 
poco se va viendo el papel de la palabra en el ámbito arquitectónico y como se va notando 
una diferenciación entre estructura y forma, frente las definiciones de Vitruvio quien hablaba 
de la masa total. Pero a pesar de todo, el término se podría considerar como un objeto 
o un todo donde la estructura se refiere tanto a las partes de ese todo, como al modo de 
distribución de dichas partes. 
 Dejando un poco de lado las definiciones de Trévoux, según Roger Bastide , en el siglo 
XVII el uso del término estructura toma dos caminos paralelos. Por un lado, desde un punto 
de vista antropológico podríamos centrarnos en el estudio del cuerpo humano entendiéndolo 
como una construcción y por tanto como una estructura. Por otro lado, sin embargo, podríamos 
centrarnos en la propia obra del hombre y particularmente en su lengua. Y es precisamente en 
lingüística donde el término alcanza su mayor desarrollo, incluso más que en la arquitectura, 
tanto visto como una noción, como un término en sí.
 Tomando éste mismo punto de vista Émile Benveniste resume la relación anteriormente 
mencionada entre lengua y estructura. Partiendo de la lengua como sistema, explica el filósofo 
francés, podríamos observar que ésta está compuesta por unidades las cuales a su vez se 
condicionan entre sí. Su distribución interna, por otro lado, es la que distingue un sistema de 
otro. Y he allí precisamente la relación que guarda con la estructura ya que esa distribución 
es la que constituye las diferentes partes que conforman un todo. Y tomando un punto de 
vista “estructuralista”  podríamos considerar el objeto como una agrupación de elementos 
independientes, un sistema donde todo se entrelaza. Y a sí mismo cualquier modificación que 
afecte a una de las partes del sistema repercute en su totalidad. 
 Pero volviendo a nuestro discurso hemos de estudiar el término desde un punto de 
vista más, desde el artístico. Si retomamos la definición de Trevoux, donde la estructura se 
refiere tanto al conjunto como al modo de organización y distribución de los elementos que 
lo conforman, podríamos llegar a la conclusión de que en el ámbito artístico ésta se refiere 
a la manera en la que se relacionan los elementos dentro de un contexto de un trabajo o un 
futuro proyecto. /Según Francastel/ Por otro lado al igual que en la arquitectura, en una obra 
de arte hablamos de estructura refiriéndonos a una parte interna de la misma, una parte que 
hace que dicha obra funcione sea de carácter bidimensional o tridimensional. He allí por lo 
que en ocasiones el ámbito escultórico y la arquitectura podrían estar bastante vinculados. 
Una obra escultórica al igual que un edificio necesita un tipo u otro de estructura, es decir algo 
que logre unir las partes que la componen de manera más o menos compleja según la función 
que podría tener ésta, igual que sucede en la construcción de un edificio. 
 Una vez estudiado el término, hemos de hablar de dos tipos de estructura, en los cuales 
nos basamos a la hora de crear. Por un lado tenemos la estructura natural u orgánica y por 
otro la estructura artificial.
1.2. Estructura natural
 Basta con mirar a nuestro alrededor para encontrarnos todo tipo de estructuras. Algunas 
de ellas son procedentes de la propia naturaleza y por tanto reciben el nombre de estructuras 
naturales. El esqueleto de un ser vertebrado, las formaciones pétreas, el caparazón de un 
animal o la estructura de un árbol (Figuras 1.1; 1.2; 1.3) se podrían considerar algunos ejemplos 
de éstas. Se trata de una parte intrínseca de cualquier componente existente en el universo 
sea animado, como inanimado. Una parte importante de cualquier cosa que nos rodea, cuya 
existencia solo se intuía hasta la llegada del microscopio en el año 1590. Gracias a éste se 
produce un cabio total en el pensamiento humano ya que pone en evidencia la existencia 
de los componentes de todo aquello que nos rodea junto con su consistencia. Los objetos 
que se consideraban de masa sólida, resultaron ser una composición compleja de infinidad 
de partículas, en constante movimiento, las cuales jamás llegan a tocarse entre sí.  Dichos
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elementos se perciben a través del ojo humano como un cuerpo o elemento único, el cual es 
posible observar mediante la luz.
Dichos descubrimientos dan lugar a varios pensamientos filosóficos con bases científicas, 
tales como la física cuántica. Pensamiento que cuestiona la veracidad de nuestra percepción. 
Las estructuras naturales han servido de inspiración para el desarrollo de ciertas teorías 
que intentan demostrar la existencia de la estructura en todo lo que nos rodea, incluso en el 
orden de las cosas. Un ejemplo de ello sería la famosa Secuencia Fibonacci o la Proporción 
Aurea, la cual demuestra la existencia de una serie de proporciones innatas en la naturaleza. 
1.3. Estructura artificial
 El polo opuesto de la estructura natural es la artificial. Ésta a pesar de ser creada por 
el ser humano guarda una estrecha relación con las orgánicas. Se podría decir incluso que 
está inspirada en las propias estructuras moleculares ya que aparentemente son bastante 
parecidas (Figuras 1.4; 1.5).Normalmente son diseñadas para satisfacer nuestras necesidades, 
comprendidos de esta manera todos los objetos, independientemente su uso o escala, creados 
por el ser humano. 
  Dentro de dicha clasificación, podríamos enmarcar también a las esculturas estructurales, 
de las que venimos hablando. Es curioso, cómo éstas están compuestas en su mayoría por 
formas cuadrangulares. ¿Es por conseguir mayor estabilidad o por una influencia directa 
en las estructuras moleculares? es una pregunta que intentamos resolver. Cuestión, que 
en cierto modo ha influido a la hora de desarrollar las aportaciones artísticas basadas en la 
forma cuadrada o cúbica, que según la conclusión a la que podríamos llegar, es un elemento 
imprescindible en cualquier estructura sin importar su procedencia.
Figura1.1 Esqueleto Figura 1.2 Estructura de un árbol Figura 1.3 Esqueleto de un 
erizo marino
Figura 1.4 Estructura 
artificial
Figura 1.5. Estructura molecular
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2. LA ESTRUCTURA INTERNA DESDE EL INTERIOR A LA SUPERFICIE 
Escultura es aquello con lo que tropiezas cuando das un paso atrás para contemplar 
un cuadro. 
(Barnett Newman)
 El campo artístico experimentó grandes cambios a lo largo del siglo XX, tanto formales 
como conceptuales. Dichos cambios merecen la pena ser mencionados ya que fueron la clave 
en la constitución del pensamiento contemporáneo. 
  El principal propósito de los artistas de la época, y lo que condujo al arte de los mismos 
fue el deseo de conseguir que la escultura se considere un arte de vanguardia. Y es por 
esa razón por la que la escultura del sigo XX abandona los convencimientos clásicos en los 
que se basaba tradicionalmente. Todo ello supuso el abandono de las formas cerradas, los 
volúmenes y las masas, así como el alejamiento de los procedimientos como la talla y el 
modelado se basaban en nuevos conceptos.
  Durante este siglo se recuperan las grandes escalas, pero se niega la idea de monumento. 
La conciencia del oficio del escultor se recupera gracias a las búsquedas de nuevos materiales 
y el establecer nuevas relaciones con la materia. Algunos de los artistas involucrados en 
dichos cambios fueron Julio González (Figura 2.1), Alexander Archipenko (Figura 2.2), Eduardo 
Chillida, Henry Moore, Pablo Picasso, Alexander Calder (Figura 2.3), entre otros.
 La escultura durante siglos ha sido identificada como la disciplina de dar forma, de crear 
a partir de bien sea la forma amorfa de la arcilla o bien dando vida al frio informe bloque de 
mármol. Por ello el escultor ha sido considerado creador de formas. En la misma Biblia se 
habla de un Dios escultor que crea al hombre a partir de arcilla, a su imagen y semejanza. Éste 
hecho ha pesado cual losa por encima de la figura del escultor y la disciplina de la escultura 
clásica en sí. Ha definido la práctica escultórica como la creación de figuras humanas lo más 
reales posibles. Y así ha sido durante siglos, usando para ello los materiales nobles como son 
la arcilla y el mármol.
  Pero todo estará a punto de cambiar con la llegada del siglo XX y las vanguardias. A 
finales del siglo XIX el crítico Charles Baudelaire se preguntaba “¿por qué es aburrida la 
escultura?” (Maderuelo, 2012). A raíz de ello se generaron dos posturas opuestas por parte de 
Adolf von Hildebrand y August Rodin, a finales del siglo XIX. Ambos trataron el umbral entre 
las concepciones clásicas y naturalistas de la época y lo que será la escultura moderna.
Figura 2.1  J. González
Figura 2.2 A. Calder.  Movil
Figura 2.3 A.Archipenco. 
Walking woman  
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Rodin buscaba dotar sus obras de una expresividad psicológica lo que desembocó en una 
gesticulación exagerada de los rasgos de sus figuras. Por otro lado, Hildebrand vuelve a la 
talla, pero sin caer en los detalles. Ambos artistas, aunque desde puntos de vista diferentes, 
comprendieron que se había de producir un cambio en la manera de crear.  Aun así, ninguno 
pudo intuir el cambio tan profundo que se provocaría más tarde en el tiempo.
En el siglo XIX la escultura entró en crisis. Por ello era necesario una refundación de 
la misma desde el punto de vista vanguardista y alejándose de las técnicas y principios 
tradicionales. Esto supone el abandono del tema del cuerpo humano, la naturaleza con 
inspiración, el realismo como estilo, el mármol y la talla como técnicas y la búsqueda de masa 
y volumen. Pero dichos cambios no se realizan solo por escultores también actúan muchos 
pintores como Edgar Degas, P. Gauguin, Matisse, etc. Todos ellos artistas que ya se habían 
iniciado en el ámbito vanguardista.
 La “nueva” escultura del siglo XX se bifurca en dos sentidos diferentes los cuales, a pesar 
de toda diferencia, también se complementaban. Por un lado, se ofrecían nuevas formas 
de hacer, pero por otro también nuevas maneras de ver la escultura. Surgen nuevos temas, 
procedimientos y se empiezan a usar nuevos materiales. 
La escultura, desde sus orígenes, fue concebida como la representación de una figura 
tridimensional, es decir, como un cuerpo sólido y opaco, un volumen en el espacio.
(Maderuelo, 2012
Frente esto la escultura moderna niega esta definición, dejando atrás la solidez, con la 
aparición de artistas como Claes Oldenburg. O la propia negación del volumen opaco. Los 
escultores empiezan a emplear elementos tales como láminas o elementos lineales con los que 
consiguen crear siluetas cuyo interior queda totalmente vacío. Todo ello lleva al planteamiento 
de nuevos problemas como la noción del espacio frente al volumen tradicional. El espacio de 
la obra ya no es solo el encerrado por la obra, sino que se extiende al espacio que la rodea. 
El interior, ahora vacío, de las piezas escultóricas hace que la relación fonda – figura sea aún 
más intensa. Y gracias a este nuevo punto de vista la interpretación de las obras también 
cambia dependiendo de la relación de ésta con el fondo. 
 Esos nuevos enfoques también influyen en otros campos artísticos como podría ser 
la fotografía, donde las teorías sobre profundidad de campo o la relación entre, los ya 
mencionados, fondo – figura cambiarán por completo. 




A lo largo de la historia del arte se han desarrollado una serie de movimientos los cuales 
analizaremos, de manera esquemática, e intentaremos demonstrar su importancia en la 
evolución de la estructura escultórica.
3.1. Constructivismo 
Los edificios serán de hormigón, vidrio y hierro, sin pinturas u otros ornamentos […] 
la belleza emanará del juego de las líneas […] la arquitectura dinámica es la única 
arquitectura perfecta.  
      (Forma y estructura: 1980) 
3.1.1Contexto 
 
Uno de los principales antecedentes de la escultura 
estructural se podría considerar el movimiento ruso 
denominado Constructivismo. Éste surge en 1919 en 
un país afectado por los desastres de la Primera Guerra 
Mundial, en plena vía de desarrollo. Tenía sus raíces en 
las premisas del sistema socialista y tomaba como medio 
la producción y como fin la construcción de objetos útiles 
para el pueblo. Los artistas formaron parte del movimiento 
desarrollado a partir de la creación de carteles de carácter 
propagandístico para los diferentes partidos. Se puede 
deducir perfectamente que el movimiento surge como 
respuesta a los numerosos conflictos que tenían lugar en 
dicho momento. Dicha corriente artística nació de la mano 
de grandes artistas como Vladimir Tatlin (Figura 3.1), Naum 
Gabo, Pevsner, Ródchenko (Figura 3.2), entre otros. Y fue 
la clave que dividió al panorama artístico del momento en 
dos caminos: por un lado, el llamado ´arte de la máquina´ 
y por otro lado el arte de la belleza o el arte por el arte. 
La función de las obras producidas debía ser entendida 
por la gente y con diferentes utilidades en servicio a la 
sociedad. Se trata de un movimiento en el cual predomina 
la tridimensionalidad bajo la figura de la escultura, el 
diseño industrial y la arquitectura. El constructivismo busca 
el mínimo uso del material, el volumen y la forma en la 
construcción de las obras. La situación económica del 
país y la escasez de materiales hacen que los diseños 
constructivistas se diferencien claramente frente al 
panorama moderno europeo.
El constructivismo como movimiento se enmarca en un contexto histórico muy complicado 
en distintos ámbitos, ya sea socio-político, económico o cultural. A pesar de que Rusia fuese 
Figura 3.1 V.Tatlin Monumento a la 
Tersera Internasional
Figura 3.2    A. Rodchenko
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un país enorme en cuanto a extensión territorial y existiese una explosión demográfica, 
existía una enorme presión fiscal y la sociedad estaba atrasada respecto a otras naciones. 
La respuesta a todo lo anterior desembocó en la Revolución Rusa que hizo salir al país de 
la Primera Guerra Mundial, puesto que no podía soportar las presiones económicas internas 
y externas. La importancia de este acontecimiento fue el acceso que el proletariado tuvo al 
poder. Esto hizo adquirir al país una identidad socialista, que se vio reflejada en el marco 
artístico del momento, y más en concreto al tema que nos incumbe: el constructivismo. En la 
sociedad cambian los valores que aun per-sistían hasta ese momento, tales como el vasalage, 
el valor feudal  y la autocracia ejercida por el zar Nicolás II. El pueblo se empezó a concienciar 
de la desigualdad que existía. Reclamaban sus derechos puesto que carecían de cualquier 
privilegio y estaban muriendo de hambre y frio. Ante la indiferencia del zar a esta situación y 
sus repetidas negativas a mejorar las condiciones de vida de su pueblo, se dió lugar a distintas 
propuestas, revueltas y manifestaciones, que en principio fueron sofocadas. Ante la negación 
por parte del régimen a mejorar la situación, surgieron sublevaciones en febrero de 1917 en 
las que participaron mujeres, obreros e incluso una fracción del ejército, que obligó al gobierno 
a dimitir dando así el poder al pueblo. Tras un breve periodo de cambio y adaptación se 
instauró la URSS y estando asentada y consolidada se decidió utilizar el arte para representar 
y difundir todos los valores que habían construido ese cambio y en el cual se fundamentaban.
El movimiento artístico surgido para este fin fue el Constructivismo. Éste pretendía, sobre 
todo, ser útil y cercano al pueblo, para ello se utilizaban elementos y materiales que salían 
de la producción industrial y con las cuales  la clase obrera estaba muy familiarizada. De este 
modo, se pretendía representar al pueblo llano, un arte por y para el pueblo.
Dicho movimiento marcó un antes y un después en el panorama artístico. Cambió 
la percepción de los propios artistas, los que ya no daban importancia al resultado de su 
creación, se centraban en el proceso. Otro elemento que destaca es la incorporación de 
la matemática como base de la creación artística, tomando como elemento clave la forma 
geométrica. Destacan los elementos abstractos que sean lineales y planos. Basándose en 
líneas puras que conformen espacios pesados y funcionales relacionando la obra así con la 
industria y la técnica.
  Además de ello, los constructivistas daban un valor fundamental a factores tales como el 
espacio, el tiempo y la luz, pues adquieren una función principal junto con la idea de geometría 
y abstracción. Los diseños se basan en formas geométricas y planas despojadas de todo 
aspecto superfluo y ornamental. La representación de la geometría, lo simbólico, adquiere 
una función principal exponiendo su apogeo específico en el diseño industrial.
Figura 3.3   A. Rodchenko. Libros
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3.1.2. La escultura constructivista
Dentro del ámbito escultórico por otro lado, los artistas desarrollan de manera más 
concreta el análisis exhaustivo de los planos con respecto a su dimensión teórica, siendo su 
representante, una escultura profundamente espacial y constructiva. Las formas desarrolladas 
poseen una alta funcionalidad, la cual queda siempre – en cualquiera de las disciplinas del 
constructivismo – por encima del gusto y la estética. Se contemplan las obras escultóricas 
como una “oportunidad de organización de la realidad” (Tupitsyn, 2009). La escultura, sigue 
pues, el principio de “construcción técnica” (Tupitsyn, 2009), que consiste en la combinación 
de elementos y materiales organizados de forma específica, con el fin de transmitir fuerza sin 
el uso de materiales superfluos. Este principio rigió tanto la escultura como la arquitectura. 
  Las obras también constaban de materiales 
propios de la zona en la que se desarrolla el 
movimiento – la madera y el metal – siendo estos 
de vital importancia para la creación. Los acabados 
de los planos construidos contrastaban con los 
laboriosos intentos de tener una pintura pulida y 
perfeccionada, pues casi nunca se llegaba a la 
perfección técnica en estas disciplinas.   
El simplificar la pintura, hizo que la estructura 
en cuanto a organización del trabajo se trata, 
quedase reducida a un segundo plano, y se 
atendía, por consiguiente, a los principios 
basados en la composición. La madera queda como uno de los materiales más importantes, 
no solo en la construcción de maquetas, esculturas y arquitecturas, sino en cuanto a la pintura 
y al dibujo se refieren. Los constructivistas defendían el “fin del lienzo”, promoviendo la pintura 
y el dibujo     directo    en    la     madera.  
Se buscan las construcciones espaciales y la funcionalidad práctica de lo construido. Se 
perseguían de igual modo las características móviles y modulares en las esculturas, alejándose 
así de las construcciones de estructuras únicas. De la misma manera, se perseguía el ver el 
concepto de construcción como un proceso, sin tener tanto en cuenta los resultados.
3.1.3. La arquitectura constructivista
  En el ámbito arquitectónico el concepto constructivismo surge del mismo término, 
como forma de acentuar la estructura.  Otra descripción apropiada para el constructivismo 
arquitectónico parte de la historia de los estilos. Es la tendencia surgida como parte de la 
Revolución rusa de los años veinte. El futurista Antonio Sant´ Elias define a la perfección la 
finalidad de la misma:
Los edificios serán de hormigón, vidrio y hierro, sin pinturas u otros ornamentos […] 
la belleza emanará del juego de las líneas […] la arquitectura dinámica es la única 
arquitectura perfecta.  
      (Forma y estructura: 1980) 
Figura 3.4    A. Rodchenko  Construcción espacial 
Nº 25
59
Para dicha interpretación nos basamos en la historia, ya que la estructura ha sido un 
elemento básico en la arquitectura en todas las civilizaciones y en todos los movimientos 
artísticos. Según el desarrollo de los estilos, ésta irá quedando oculta en el interior dando 
así protagonismo a los elementos simbólicos que la cubren. Sin embargo, en el interior de 
las catedrales góticas la estructura permanece totalmente descubierta para así transmitir su 
mensaje simbólico. He allí donde vemos acentuadas las bases del constructivismo que busca 
mostrarnos la pureza de los materiales.   
El arquitecto es un poeta que piensa en escultura. El que cubre el pilar de soporte 
comete un error y el que construye un pilar disimulado comete un pecado.  
      (Forma y estructura, 1980) 
3.1.4. Trascendencia actual 
  El constructivismo influyó claramente en numerosas corrientes y movimientos artísticos 
posteriores, todos ellos con las características comunes de abstracción y geometría. Quizá 
donde tuvo una clara presencia fue en La Bauhaus siendo, en sí dicha escuela, otra gran 
fuente de creación e influencia para el mundo artístico y el ámbito de la creación venideros. 
La Bauhaus devolvió la importancia a técnicas que se consideraban secundarias y desarrolló 
y exploró al igual que el constructivismo con el diseño, el textil, las tipografías, la arquitectura 
y sobre todo con la funcionalidad de la obra ideada.
 Dentro del ámbito escultórico podemos encontrar una relación directa con lo que hoy en 
día conocemos como escultura de alambre. Y para ser exactos la arquitectura constructivista 
es la que se basa en mostrar la estructura tal y como es con los mínimos recubrimientos. 
Son múltiples las aplicaciones que tiene la estructura al descubierto en el mundo del arte 
contemporáneo, como por ejemplo en la obra de artistas como Sopheap Pich (Figura 3.5), quien 
crea sus obras en base de estructuras complejas de mimbre. O la obra de Manolo González 
(Figura 3.6), quien empleando mallas metálicas crea unas piezas de gran belleza dejando a la 
vista toda la estructura. E incluso las piezas tan espaciales, basadas en el uso exclusivo de 
mallas metálicas, de Manuel Rivera. Piezas cuyo carácter tridimensional es negado por el 
artista, insistiendo en que derivan de las propiedades de la luz y el material. 
 
Figura 3.5    S.Pitch   Morning glory Figura 3.6   M. González   Zattera
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 En la obra de Jaume Plensa, por otro lado, podemos ver clara relación con el artista 
ruso El Lissitzki. Dicho artista en 1923 realizó el diseño de la portada de “Por la voz”, los 
poemas de Vladimir Maikovski. Dicho diseño fue realizado exclusivamente mediante 
elementos tipográficos. Lo único que importaba eran las relaciones visuales y el contraste de 
los elementos, la relación de la forma con el espacio en blanco de la página. Hecho que nos 
recuerda a las monumentales piezas del artista catalán, donde la relación de las formas con 
el espacio es fundamental. En ocasiones el propio artista confiesa la importancia de dicha 
relación e incluso entiende sus obras como creación de espacios y no como meras esculturas. 
3.2. Minimalismo
3.2.1. Contexto 
 Otro de los movimientos artísticos marcados por la Guerra Fría sería el Minimal Art. Éste 
surge a mediados de la década de los sesenta, un periodo fuertemente influenciado por las 
consecuencias de la guerra, pero también por las mejoras en la economía y desarrollo de las 
industrias. ABC Art, Cool Art, Primary Structures, Literalist Art, todos ellos fueron los términos 
que se emplearon para definir esta tendencia artística. El lugar de origen fue Nueva York, 
donde en aquel momento competían por la fama, dentro del mundo del arte, tres estilos. Por 
un lado, estaba el Pop Art, por otro el ya consolidado expresionismo abstracto y entre ellos 
florecía el minimalismo. No fue hasta el año 1965, cuando por primera vez se ve el término 
´minimal´, en uno de los ensayos del filósofo británico Richard Wolheim, refiriéndose de esta 
manera a los artistas del nuevo estilo que ya estaba ganando su puesto dentro del panorama 
actual. Lo curioso, sin embargo, es que ninguno de los artistas que figuran tanto en libros, 
como exposiciones presentados con este título aceptaron ser minimalistas. El propio Sol 
LeWitt, representante de dicho movimiento, en ocasiones se burla de este hecho: 
Últimamente se ha escrito mucho sobre el arte minimalista pero todavía no sé de nadie 
que admita que se dedica a él. Por eso deduzco que es parte de un lenguaje secreto que 
usan los críticos de arte cuando hablan entre sí a través de las revistas especializadas.
(Maderielo, 2014) 
 Dicha palabra se empleaba para hablar de creaciones artísticas caracterizadas por su 
alto contenido intelectual al que contrarrestaba un bajo contenido formal. Se trataba de 
piezas llevadas hasta un aspecto básico de la forma, pero sin embargo con una gran carga 
conceptual. Se podría decir que dicho movimiento en sus bases plantea el sentido de la 
individualidad de la obra de arte, la privacidad, una conversación conceptual entre el artista, el 
espacio que lo rodea y el espectador. Así como la importancia del entorno como algo esencial 
para la comprensión y la existencia de la obra. Se trata de un enfoque de la obra artística en el 
cual se busca la fusión tanto del funcionalismo de ésta, como de la estética del propio espacio. 
  El arte minimalista abarcó disciplinas como la pintura, la escultura y la música, pero en 
este caso nos centraremos en los “objetos artísticos”, nombre con el que muchos de los 
artistas decidieron llamar a sus esculturas. Algunos de los principales representantes en el 
ámbito escultórico fueron Donald Judd, Carl Andre, Sol Lewitt, Dan Flavin, etc. 
 Este movimiento fue un punto de referencia clave a la hora de plantear casi todas las 
piezas que conforman la Primera Parte de esta investigación. Por un lado, debido a sus bases
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conceptuales, ya que resultan muy afines con los objetivos que perseguían las piezas. Tampoco 
tenemos que dejar atrás la incorporación del cubo epistemológico que se produce en aquel 
momento y los artistas como Carl André y Sol Lewitt que han sido los grandes referentes a la 
hora de trabajar y conseguir un aspecto de pureza, orden y que provoque un sentimiento de 
calma, de quietud en el espectador.
Una de las características más destacadas del minimalismo es su carácter geométrico, 
tan marcado, basado en la ´geometría primaria´, entendiendo como tal el uso de las figuras 
más elementales y sobre todo el cuadrado. También destaca el uso del color y los materiales 
en estado puro, éste último recordando en cierto modo al Constructivismo Ruso, del que 
ya hemos hablado. Esta supuesta búsqueda de la sencillez viene movida por una serie de 
valores relacionados, por un lado, con la noción de orden, y con el intento de que la obra no 
caiga en la representación de algo ajeno a ella misma. En el catálogo “Sol LeWitt: Libros El 
concepto como arte” Javier Maderuelo cita a la artista y crítica del arte Suzi Gablik, quien a su 
vez nos da una explicación de la “entronización” que se produce del cubo en aquel momento: 
Los minimalistas introdujeron el cubo epistemológico; se erguía como un compromiso de 
claridad, rigor conceptual, literalidad y simplicidad. Querían desviar el arte hacia un curso 
alternativo de metodologías más precisas, mensurables y sistemáticas. Conjugando 
el cubo al infinito, transmitieron una impresión de equilibrio perfecto y produjeron una 
simetría plástica que nunca se desvía de su propio campo rígidamente tramado.
(Maderuelo, 2014)
 A continuación, se analizará en mayor profundidad las obras de Sol Lewitt y Carl Andre y 
la relación que guardan éstas con las piezas que apoyan este texto. 
  Sol LeWitt fue considerado representante de movimientos como el arte conceptual y el 
minimalismo. Era un artista multidisciplinar, que abarcaba tanto la pintura, como el dibujo, 
la fotografía o la estructura / es como el artista denominaba sus esculturas/. Sus obras 
se ven claramente influenciadas por un arte abstracto de raíz geométrica que empieza a 
desarrollarse en los años diez y del que se nutrían movimientos tales como el suprematísimo, 
el constructivismo y la Bauhaus. Artistas como Piet Mondrian, Láslo Moholy-Nagy y sobre todo 
Josef Albers, con las Strukturale Konstellationen se pueden considerar una influencia directa 
en artistas como Sol LeWitt.
Dentro de su trayectoria artística se podrían establecer tres tipologías de obras: los dibujos 
de pared; las obras conceptuales que consistían en escritos, dibujos y libros los cuales el 
propio artista diseñaba y publicaba; 
y las que poseían un carácter 
tridimensional y una materialidad 
física, las cuales denominaba 
“estructuras” pero, sin embargo, 
fueron asimiladas por las críticas y el 
comercio como “esculturas”.
 Éstas últimas presentan una 
clara dualidad premeditada entre 
la asimilación real y conceptual 
de la obra, lo que obliga al 
espectador no conformarse con la 
mera contemplación de ésta. Sus 
piezas producen en el visitante una 
experiencia sensitiva y psicológica, 
por medio de las grandes escalas que 
Figura 3.7      S. Lewitt     
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que trata a menudo las cuales hacen que el espectador se enfrente con la realidad. De 
esta manera surge dicha dualidad de niveles, de la que hablábamos. También estudió las 
posibilidades que ofrecen diversos elementos muy simples, como son las líneas rectas, el 
cuadrado y el cubo. Para trabajar con éstas se valió de algunos recursos estructurales bastante 
esquemáticos, como podría ser por ejemplo la retícula cuadrangular, la cual también se pone 
en uso en algunas de nuestras aportaciones artísticas al igual que el cubo, que es objeto 
principal de estudio en éstas. Se produce un incesante juego entre los cubos modulares y 
la cuadrícula bidimensional, lo cual provoca diversos efectos visuales y físicos que permiten 
estudiar la oposición entre el orden conceptual y el desorden sensorial. Hecho que convierte 
la obra de Sol LeWitt en un conjunto muy atractivo y a la vez reflexivo. 
 El escultor y poeta norteamericano Carl Andre, también fue una de las figuras relevantes 
del arte del siglo XX y para ser exactos, dentro del Minimal Art, fue considerado uno de los 
artistas más complejos.
  Sus piezas destacan por su peculiar aproximación a los materiales y al espacio. Éste 
revolucionó el marco artístico actual mediante el concepto de composición, que desarrollaba, 
basado en componer a través del uso de unidades mínimas. Al igual que sus compañeros 
minimalistas, sus obras se ven marcadas por las preocupaciones formales de su época 
tales como, la apropiación, la estandarización de los productos industriales, el uso de 
formas geométricas desnudas, la eliminación de la huella subjetiva del artista en su creación 
o la introducción del concepto de site - specific[1]. En el principio de su carrera realizó una 
investigación sobre el canon fundamental en el que se basaba la escultura tradicional. 
Canon que definía la obra escultórica como una unidad de volumen que se veía separada 
del espacio a través de un pedestal. En respuesta a ello, el artista norteamericano, crea 
conjuntos de obras basadas en la repetición de un elemento, distribuidas por el espacio a 
modo de estructuras que se podían fácilmente restructurar. Bajo su método, mediante el uso 
de unos mismos elementos, se podrían generar infinidad de obras nuevas. De esta manera 
Carl Andre, degradó los principios de verticalidad y autonomía en el espacio, convirtiendo a 
sus piezas por un lado en “incisiones en el espacio” y por otro en “lugares”. Así conseguía 
sintetizar la escultura en tres etapas la “escultura como forma”, “escultura como estructura” y 
la “escultura como lugar” (Cuéllar, 2015).
  Las dos últimas clasificaciones son las que también pusimos en práctica mediante el 
conjunto escultórico “Desencajados”, donde se pretende usar la obra exactamente de estas 
dos maneras. Por un lado, se intenta, mediante la repetición de varios elementos, llenar el 
espacio que contiene las piezas y de esta manera alterar su apariencia habitual, convirtiéndolo 
en otro distinto. Por otro lado, mediante la iluminación y las sombras proyectadas se intenta 
expandir dicho contenedor y crear otros lugares dentro de las propias piezas.
 Carl Andre a menudo practicaba experimentos trabajando con la ausencia de formas o 
invadiendo el espacio. Invitando de esta manera al espectador a involucrarse en la obra, 
examinarla, entenderla como lugar y experimentar con ella. Finalmente, la escultura se 
termina convirtiendo en parte del espacio, lo domina y de esta manera deja de ser una forma 
independiente creada para pasear alrededor, convención propia de la escultura tradicional.
3 Site-specific, es un concepto que se refiere a las creaciones artísticas realizadas especialmente para un 
determinado lugar. Puede manifestarse tanto en pintura, escultura, teatro, música, danza, performance, etc. La 
obra de arte cobra sentido en ese sitio específico, pues ha sido creada para ese particular contexto. 
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3.2.2. Trascendencia actual
  Sin duda el Minimal Art se puede considerar de gran influencia hoy día. Por un lado, por 
su importancia en el desarrollo de la escultura moderna y la incorporación del concepto de 
escultura como estructura tan importante en la obra que hemos aportado. Pero por otro lado, 
se observa claramente su trascendencia en la actualidad reflejada en el mundo del diseño y 
la moda, donde parece que éste ha revivido por completo. 
3.3. La incorporación del hueco
que tal vez ya no sea necesario encerrar la escultura. Limitarla a una sola unidad de 
forma. Podemos comenzar ahora a abrirla, a relacionar y combinar varias formas de 
diversos tamaños, secciones y direcciones en un todo orgánico
(Delgado, 2011)
Otro de los momentos claves, precursores de la escultura estructural, sería la incorporación 
del hueco en el ámbito escultórico. Si consideramos las figuras escultóricas como cuerpos, 
su masa puede estar compuesta de diversos materiales y estar configuradas de múltiples 
maneras. La configuración de la misma sucede en la delimitación, entendida como inclusión 
y exclusión con respecto a un límite. Aquí es donde entra en juego el espacio. El espacio es 
ocupado por la figura plástica y queda moldeado como volumen cerrado, perforado y vacío.
Teniendo en cuenta lo dicho intentaremos determinar cuál es la importancia del espacio, 
comprendido como hueco o ausencia de materia, en la producción escultórica contemporánea. 
Para ello y con el fin de aclarar algunos términos se abordará la percepción y la noción de 
espacio en la disciplina artística anteriormente mencionada. 
3.3.1 Sobre la percepción
En un primer momento, tenemos que tener en cuenta el hecho de que la creación escultórica 
depende de una serie de elementos, considerados por el escultor a la hora de crear sus 
piezas. Entre dichos elementos destacan el volumen y la forma, aunque sin duda el papel de 
protagonista se otorga a la espacialidad. Sin embargo, no podemos olvidar que la percepción 
es un elemento clave para entender tanto las obras escultóricas como el propio elemento de 
espacialidad. Además, gracias a la percepción, el artista logra provocar sensaciones muy 
complejas en el espectador por medio de su obra. 
Gran parte del mérito se le atribuye a la psicología Gestalt, la cual establece una serie de 
leyes de percepción para los artistas (Fig.3.8). Dichas leyes se basan en conceptos simples de 
percepción tales como:  la relación figura- fondo, basada en el hecho de que una figura no 
puede existir sin un fondo que la sustente; la buena forma o simplicidad, ya que el cerebro 
intenta organizar los elementos percibidos de modo simétrico, regular y estable; el hecho de 
que las formas cerradas y acabadas son más estables visualmente, lo que hace que tendamos 
a ´cerrar´ y a completar con la imaginación las formas percibidas siempre buscando la mejor 
organización posible; la posición de los diferentes elementos incide sobre la atribución de 
cualidades de los mismos; de la misma manera los elementos tienden a agruparse con los que 
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se encuentran a menor distancia, los similares tienden a ser agrupados; y si estos elementos 
se desplazan en la misma dirección tienden a ser vistos como un grupo. 
  
Teniendo en cuenta lo anterior, debemos considerar la importancia de estos fenómenos 
perceptivos e intentar reflexionar sobre ellos a la hora de contemplar una pieza escultórica. 
Demostrado está que lo primero que se percibe de una escultura es su volumen, lo que se 
suele denominar “espacio ocupado”, porque según Juan José Martín González, el volumen es 
el que dota de carácter sólido a una escultura y a su vez también la vincula a la sensación de 
espacio. Sin embargo, lo que perciben nuestros ojos es “un envolvimiento de dicho espacio, 
es decir, la forma y a través de esta superficie-forma se produce la sensación de espacio 
ocupado” (Delgado, 2011) Para entender mejor la teoría de Martín González, podríamos tomar 
de referente El beso de Brancusi.  En esta pieza escultórica, se logra un perfecto equilibrio 
entre fondo y forma. Es una obra que se basa exclusivamente en componentes escultóricos, 
es decir, en los aspectos que pertenecen a la propia naturaleza de la escultura como la forma, 
la textura y la masa y, precisamente por ello, destaca uno de los componentes esenciales de 
la misma: el espacio. Pues, como ya hemos apuntado anteriormente, el hombre posee una 
serie de percepciones que le permiten ver formas en algo que previamente no las tenía. Es 
decir, que el arte no termina en la realidad visual tal como la entendemos, porque
los hombres poseen una interioridad activa, y cuando se ve, a la vez se piensa. Hay un 
espacio interior y, por consiguiente, también un volumen y unas formas. La escultura del 
siglo XX tiene muy presente este volumen interno.
 (Martín González, 1995)
Y es de este volumen interno del que procede la obra escultórica moderna, ya que es 
gracias a su percepción, que el escultor llega a fragmentar y cuartear el volumen exterior para 
acceder al interior, convirtiendo la actividad escultórica en algo activo donde se desarrollan 
e integran las ideas de dentro-fuera y abierto-cerrado, y lo que más llama la atención es el 
hecho de que no hay ruptura ente un espacio y otro, sino continuidad.
  Aunque paradójicamente la desmaterialización física de la escultura genere un desequilibrio 
en sus dimensiones reales, el objetivo ya no está en la ocupación de un espacio, sino en la 
vaciedad de éste. El hecho de quitar materia se ha convertido en una forma de ocuparlo. Con 
este pensamiento se inició el proceso de adentrarse en la parte superficial y aparente de la 
obra escultórica y buscar aquello que no está visible, pero sin embargo, da sentido a todo 
aquello que sí vemos. Es la idea de espacio como: 
Figura 3.8    Imágenes habilitadas con las que explicar la sicología Gestalt
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elemento físico, es una materia que hay que conocer. Hay que conocer su comportamiento, 
su peso variable, su capacidad expresiva según donde se pose, qué forma complete en 
nuestra mente, dónde esté contenido o como nos contenga 
(Delgado, 2011)
3.3.2. ¿Qué es el espacio?
  El espacio es un elemento importante en el área de las artes visuales y escénicas. La 
espacialidad de la obra de arte es una cualidad necesaria en el momento de interpretar su 
significado, como dice Steven Yates en el prólogo de Poéticas del Espacio. 
La historia nos demuestra que los grandes cambios en la historia del arte se producen 
cuando los artistas esenciales se preocupan por el espacio. Una transformación del 
significado de espacio indica un cambio fundamental 
(Yates, 2002). 
Pero realmente, ¿qué significa que un artista del campo de las artes plásticas se preocupe 
por el espacio? Si el espacio es un elemento incorporado, de manera innata, en muchas de 
las obras visuales, entonces toda obra visual o plástica es fundamentalmente espacial. Para 
responder a esta pregunta se ha de conocer qué es exactamente el espacio y a qué espacio 
nos referimos a la hora de hablar de obras artísticas. 
  Sabiendo en qué se basa la percepción humana con respecto al arte, y más concretamente al 
ámbito escultórico, ahora procederemos a indagar en la cuestión principal de esta investigación, 
el espacio. El significado del concepto de espacio ha provocado, durante décadas, numerosas 
polémicas, tanto entre científicos, como filósofos. Las distintas teorías nos han dejado una 
amplia colección de concepciones acerca de éste. En un sentido amplio de la palabra, ésta se 
ha definido como “la noción física donde se ubica toda la realidad fenoménica. Materialmente 
se ha entendido el espacio como el contenedor de todo lo existente” (Orta, 2010).
  El propio Aristóteles lo definía como el lugar que ocupan las cosas o su límite externo. 
A éste se unía la teoría de Kant, quien decía que es un marco absoluto, condición para el 
acontecer, el contenedor absoluto e infinito de todo cuanto hay y de todo cuanto sucede. Por 
otro lado, a éstos dos se oponía la teoría de Gottfied Leibniz, filósofo del siglo XVII y XVIII 
reconocido como “El último genio universal”, quien decía que el espacio es el resultado de las 
distintas relaciones entre los objetos. Por lo cual éste es la consecuencia de la existencia de 
los objetos y no al revés. 
  En 1921 Rudolph Camp afirma que las numerosas discusiones con respecto al espacio 
surgen por el uso distinto o equívoco del término. A raíz de ello establece tres posibles 
categorías de espacio: el espacio formal que alberga el ámbito geométrico comprendido entre 
el punto, línea y planos; el espacio percibido, donde habita la tridimensionalidad que ayuda a 
su vez a la percepción; y el espacio físico el cual, según Camp, es imposible de representar 
solo por medio de experiencias concretas. 
  Pero independientemente de quién lleve la razón, podemos decir que el espacio es 
metafísico. Y como dice Deleuze, los filósofos son los que se inventan los conceptos que nos 
permiten resolver nuestros problemas. Sin embargo, los artistas se encargan de construir 
perceptos que hagan perdurables las percepciones: “Un percepto, decía Deleuze, es la 
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construcción de conjuntos de percepciones, de sensaciones que sobreviven a aquellos que 
las experimentan” (Gutiérrez, 2010). El artista es aquel que podría mostrar lo que la metafísica 
sólo puede conceptualizar como, por ejemplo, la condición del objeto o del fenómeno. El 
artista, mediante la interrelación de una serie de sensaciones, consigue mostrar lo que la 
realidad siempre esconde. Por eso mismo el arte es considerado terreno de la ficción. 
3.3.3. La incorporación del espacio en el arte contemporáneo. La escultura y la 
incorporación del vacío.
  Por otro lado, centrándonos en el arte contemporáneo, la figura del espacio ha ido ganando 
poco a poco un papel importante. Se ha ido convirtiendo en parte de la obra y no tanto en mero 
contenedor. Las obras de arte, durante siglos, eran elementos que ocupaban los espacios o 
bien, en el caso de la pintura, creaban espacios ficticios que tenían como propósito engañar a 
la vista. La figura del espacio era simplemente lo que rodeaba las obras, lo que las contenía. 
  Frente este hecho, la obra plástica del siglo XX introduce una relación más emancipada con 
el espacio pictórico y escultórico, reconociendo la subjetividad como elemento imprescindible 
para la representación artística. Todo ello sin que el espacio deje de ser una de las grandes 
preocupaciones para el artista. Pero dicha inquietud se desplaza desde el intento de una 
representación mimética del espacio hacia una búsqueda o reflexión de lo que significa en sí 
el espacio. Surgen preguntas tales como: cuál es el papel de la imaginación en el plano, en 
el caso de la pintura o cómo se crea, se habita o se altera el espacio físico en el caso de la 
escultura. El espacio ya no es un medio para alcanzar efectos y apariencias reales, sino para 
crear realidades paralelas a las existentes.
 En el ámbito escultórico, que al fin y al cabo es el propósito de esta investigación, se 
produce un cambio total en la percepción de las obras, e incluso en el modo de entender las 
mismas. La tradición artística había considerado durante siglos, que las obras escultóricas eran 
un núcleo cerrado, encubierto por una forma perfecta determinando un espacio. No obstante, 
exactamente este vacío cerrado en una escultura es el que quizás nos está revelando ese 
carácter sólido del objeto. Sin embargo, en la escultura moderna dicho concepto de figura 
sólida desaparece, al igual que se producen rupturas con las asociaciones tradicionales 
acerca del espacio, tales como el volumen, la masa y la materia. Como lenguaje, la escultura 
moderna se caracteriza por la sensibilidad hacia las cualidades de los materiales, tanto de 
carácter superficial, como de peso y gravedad. En general, la escultura del siglo XX se centró 
en el volumen, sus límites y su relación con el plano. Aunque a finales del siglo el interés 
quedó fijado en la relación con elementos no matéricos como podría ser la luz y la atmósfera. 
Este hecho provocó la creación de obras donde la luz y la propia intervención en el espacio 
jugaron un papel importante. De este modo se termina rompiendo con la milenaria asociación 
de la escultura como cuerpo u objeto ubicado sobre una base o pedestal, dando paso a 
propuestas más relacionadas con la atmósfera.
 En definitiva, la escultura del siglo XX nos redirige desde el volumen hacia el espacio, del 
espacio al hueco y de éste al vacío. También desde el punto de vista técnico, la aparición del 
espacio interno en la escultura provoca el desplazamiento de elementos como la estructura 
interna. Ésta durante siglos había permanecido en el interior tosco de las obras, un interior 
oculto cuya apariencia era de menor importancia. Sin embargo, ahora en la obra escultórica 
se crea una interrelación entre espacio externo, envolvente y el espacio interno, envuelto. 
Dicha estructura ahora queda desplazada hacia el exterior. Los artistas empiezan a darle 
mucha más importancia a la apariencia de dicho elemento interno, de tal modo éste termina 
convirtiéndose en la obra en sí. Este hecho permite a escultores de la modernidad como 
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Susana Solano o Jaume Plensa (Figura 3.9), a crear obras traslúcidas donde el espacio exterior 
e interior fluyen en uno solo. Les permite crear obras realmente habitables donde el espectador 
puede contemplar la pieza desde un nuevo punto de vista, comprendido del interior hacia el 
exterior. A raíz de los acontecimientos, en su libro El arte y el espacio, Heidegger habla de tres 
tipos de éste dentro de la figura plástica: “el espacio donde el objeto es un objeto presente, 
que quizás es lo que más se acercaría al concepto de escultura tradicional; el que envuelve al 
objeto, el que se encuentra involucrado por el volumen de la figura; y aquel que subsiste como 
vacío entre los volúmenes” (de Ory, 2014).
 A raíz de esta clasificación se hará un breve recorrido por algunos de los escultores que 
hacen variado uso del espacio en sus obras. En primer lugar, tenemos a Jorge Oteiza, cuya 
obra además de alejarse del concepto de obra figurativa clásica, pretende ahuecar la materia 
para así convertir la forma clásica en una nueva visión del vacío (Figura 3.10). “Lo receptivo 
ha de ser la obra de arte, neutralizando el tiempo de las formas, silenciándolas, esto es, 
desocupando el espacio” (Oteiza, 2007). Para Oteiza, su obra termina
cuando he logrado vaciar este hueco en el espacio natural, cuando he desocupado 
formalmente la estatua convirtiéndola en un mueble metafísico, en un espacio interior 
receptivo, espiritualmente habitable 
(Delgado, 2011)
Figura 3.9   S. Solano
Figura 3.10  J. Oteiza   Caja Metafísica
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  Pero sin duda alguna, hablar de espacio en la obra escultórica requiere hablar de la 
obra de Eduardo Chillida. Qué mejor ejemplo de la fusión entre materia y espacio, que él. En 
sus obras el artista pretende conseguir que lo contenido tuviera la misma importante que el 
contenedor. El artista buscaba no sólo la forma que surge entre sus manos, sino el vacío que 
se genera, (Figura 3.11) lo que normalmente no vemos, pero es tan parte de su obra como lo 
que sí vemos. Él mismo dice que el vacío que queda oculto en algunas de sus piezas es más 
la obra que lo que el espectador ve. 
  El espacio vacío no es algo que se produce a partir de la obra de Chillida sino al contrario, 
es parte de la obra misma, de lo que la obra es. Al igual que en esos juegos de percepción 
en los que si uno se esfuerza, lo suficientemente, consigue percibir dos imágenes diferentes, 
en este caso el artista busca provocar al espectador, cambiar su mirada, el punto de vista. 
Para que de esta manera el espectador logre ver tanto el espacio vacío, como la pieza de 
madera u hormigón. Según Heidegger el “espacio es esencialmente aquello a lo que se ha 
hecho espacio, lo que se ha dejado entrar en sus fronteras” (de Ory, 2014). Y es exactamente 
eso lo que hace Chillida, abrir espacio al espacio, dejarlo entrar y de esta manera hacerlo ser. 
Como anteriormente mencionábamos, existen tres tipos de espacio, dos de los cuales Chillida 
incorpora en sus obras: la materia presente y el espacio vacío.
  Una vez llegados a este punto, quizás deberíamos diferenciar el vacío de lo vacío. El 
vacío se puede considerar la nada, la ausencia de algo, sin embargo, lo vacío es ´el hueco´ 
que está presente en la obra de Chillida.  Sus piezas se basan en el concepto del ´espacio 
positivo´ y ´espacio negativo´. El positivo compuesto por la materia y el negativo compuesto 
por el hueco creado por la materia. El artista decía, “Estar a veces en el límite de no saber si lo 
que estoy separando del espacio, y lo que estoy esculpiendo, es la masa de materia que estoy 
trabajando, o es el aire que se está haciendo pasillos ya interiores y cerrados para siempre.” 
(de Ory, 2014)
  Se podría decir que el espacio vacío entre medias, el envuelto, cobra mayor importancia 
que el espacio alrededor, el envolvente. En conclusión, según Octavio Paz, la obra de Chillida 
abarca dos aspectos fundamentales del arte contemporáneo que son el interés por la materia 
y la reflexión sobre la materia. 
 Otro escultor, cuya obra se ve marcada por el concepto de espacio, seria Richard Serra. 
Según éste, la esencia del trabajo reside en el acto y las cualidades específicas de los 
materiales, al igual que en los espacios que genera la propia obra. Sus esculturas se ven 
Figura 3.11   E. Chillida   El peine de los vientos
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inmersas en el espacio real del observador, cuya experiencia con ésta afectan 
directamente a su significado. Éstas modifican los espacios arquitectónicos, que habitan, 
de una manera muy sutil convirtiéndose en parte de los mismos. En definitiva, Serra 
podría considerarse uno de los maestros contemporáneos del espacio.  
3.3.4. Trascendencia actual
  Se puede decir, por tanto, que uno de los grandes logros en la escultura de nuestros 
tiempos ha sido, sin duda, el vacío. Desde su incorporación en la escultura del siglo XX la 
búsqueda de un volumen contundente ha cambiado hacia nuevos retos. El propio Henry 
Moore sostiene que tal vez ya no sea necesario encerrar la escultura. Limitarla a una 
sola unidad de forma. Podemos comenzar ahora a abrirla, a relacionar y combinar varias 
formas de diversos tamaños, secciones y direcciones en un todo orgánico” (Delgado, 
2011). Esta independencia formal puede servir de inspiración para todos los artistas 
venideros, llevarlos a abandonar el organicismo formal para, de esta manera, profundizar 
más en valores y relaciones esenciales. Todo ello se refleja claramente en el ámbito 
escultórico actual, que se ha alejado notablemente del concepto escultórico tradicional. 
Éste se centra no solo en la incorporación de nociones novedosas tales como el vacío, 
sino también en la experimentación con numerosos materiales entre los cuales destacan 
los materiales secundarios[1]  como el alambre, motivo de esta investigación. La escultura 
actual se inspira tanto en la tradición, como en la propia modernidad. Por lo cual hoy 
en día se presenta un amplio abanico de posibilidades entre las cuales podemos ver al 
mismo tiempo una escultura sólida, como una pieza etérea en cuyo interior fluyen los 
espacios. Podemos encontrarnos desde una obra pequeña, hasta una obra inmensa, 
desde la representación de la figura humana, hasta la máxima abstracción de las formas. 
El interés se centra en la búsqueda de la forma al margen de la masa, prefiriendo un 
desarrollo de las superficies en el espacio, como si la obra creciera sobre si misma 
encerrando espacios.  
  En definitiva, la escultura moderna amplía sus dominios al romper la superficie de los 
cuerpos mostrándolos perforados y abiertos, convirtiendo de esta manera la escultura 
contemporánea en pura esencia.  
4 Refiriéndose, con materiales secundarios, a todos aquellos materiales que en la escultura tradicional han 
tenido un uso en la ´sombra´. Han sido materiales de transición en los diferentes procesos escultóricos, pero 
nunca han desempeñado la función de material definitivo. 
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3.4. Otros antecedentes
Bien sea como respuesta a los movimientos anteriormente analizados, o bien paralelamente 
a éstos, podemos encontrarnos con una serie de artistas o movimientos sean filosóficos o 
artísticos los cuales aportan al desarrollo de la escultura y el diseño actuales, basados en la 
desconstrucción formal. 
En el ámbito escultórico nos topamos con la obra de Alexander Calder o Rut Asawa, ambos 
considerados los padres de la escultura en alambre y el dibujo en el espacio. 
Los míticos circos (Figura 3.12) de Calder, precedentes a 
sus móviles, eran verdaderas maravillas dibujadas en el 
espacio por medio de materiales muy simples como es el 
alambre. Gracias a los estudios realizados en ingeniería el 
artista supo dotar a sus piezas de un equilibrio tanto estético 
como práctico donde destacaban los colores primarios, 
unidos por las líneas y curvas tan sutiles planteadas en el 
gran lienzo llamado espacio. Sus piezas remitían al juego, 
de esta manera despojaban al artista dejando el proceso 
creativo en manos del espectador quien podía intervenir 
la obra. Las creaciones artísticas de dicho artista han sido 
una verdadera inspiración a la hora de concebir las piezas 
escultóricas como un juego de acierto y error en nuestras 
obras. 
 Por otro lado, tenemos a Rut Asawa, quien en la 
década de los cincuenta, de igual modo, centró su trabajo 
en el alambre. Esta decisión se vio influenciada por Josef 
Albers, profesor de la artista en sus años de aprendizaje en 
el “Black Mountine College”. Éste le enseñó que “El artista 
debe descubrir la singularidad y la integridad del material” 
para ello había que experimentar con materiales comunes 
y aplicarlos a formas poco frecuentes. Las obras de Ruth 
recuerdan con sus curvas, a un reloj de arena. 
  La artista aprendió la técnica del ganchillo (Figura 3.13) 
con alambre galvanizado de unos campesinos en Toluca, 
México. Éstos la utilizaban para hacer cestas mientras ella 
la aplica para dar forma a sus esculturas incorporando 
también otros metales como cobre, aluminio o latón. Las 
formas de carácter orgánico con alto grado de abstracción, 
están basadas en los dibujos que la artista hacía en la arena cuando era niña. 
  Pero además del ganchillo, con dicho material, Asawa experimentó con muchos otros 
elementos como hojas, madera, papel, etc. En esta experimentación el objetivo era buscar 
nuevos usos o cualidades sin destruir las características de los mismos. 
  Las obras están destinadas a exposiciones en espacios cerrados donde éstas podrían 
colgarse del techo. Por desgracia sus piezas no fueron tan bien valoradas como debían durante 
décadas dado que fueron consideradas por muchos críticos como meras piezas decorativas 
y artesanales más que como obras de arte. Fue a raíz de una exposición retrospectiva que le 
hicieron en el año 2006 en el Museo De Young en San Francisco, cuando se empezó a tener 
en cuenta su verdadera aportación al campo de la escultura.
Figura 3.12 A. alder Circo
Figura 3. 13   R. Asawa  
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Dentro del diseño, sin embargo, aparecen grupos artísticos como el Equipo de 57, máximo 
ejemplo del arte abstracto geométrico en España, que realiza ciertas investigaciones sobre el 
espacio físico, el arquitectónico y la interrelación del espacio plástico dentro de la escultura 
y el diseño (Figura 3.14). También nos encontramos con artistas como Harry Bertoia, cuya silla 
Diamond (Figura 3.12), recoge sus principales intereses en la escultura. Mediante sus sillas 
pretende estudiar el espacio, la forma y el metal. La mayoría de ellas, según el artista, están 
formadas por aire, éste fluye a través de las mismas. En ambos casos el ámbito del diseño 
de mobiliario se ve totalmente revolucionado, hasta tal punto que incluso hoy día se siguen 
reinventando y tomando de referencia a sus diseños.
Y por último, pero no de menor interés, hemos de mencionar a la corriente cultural llamada 
Estructuralismo. Ésta surge en las primeras décadas del siglo XX y se basa en la lingüística de 
Ferdinand de Saussere, en los razonamientos relacionados con la etnografía y antropología 
estructural de Claude Lévi – Strauss y en algunos psicólogos alemanes de la escuela de 
Sicología de la Forma. Dicha corriente concebía cualquier objeto de estudio como un todo, 
hecho que nos recuerda a aquellas definiciones que dábamos en el principio del término 
estructura concebido como un conjunto de elementos. Para los estructuralistas, los miembros 
de ese todo se relacionan entre sí y con el conjunto de tal manera que la modificación de 
uno de ellos modificaría también al resto. Así, pues, según los psicólogos de la escuela de 
Sicología de la Forma, el término estructura designa un conjunto en que cada una de las 
partes que lo integran sufre alguna modificación por el mismo hecho de pertenecer al conjunto 
y tiene propiedades distintas de las que podría llegar a tener si perteneciera a otro grupo de 
estructuras tanto desde el punto de vista de su función, sentido o valor. 
Figura 3.14   H. Bertoia   Silla Daiamont Figura 3. 15  Equipo de 57    
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4. ACTUALIDAD
  Los metales compuestos por aleaciones de diferentes elementos cuentan con propiedades 
específicas según su tipología que no siempre los hacen viables para su uso en la creación 
de piezas escultóricas. Sin embargo, una variante contemporánea de las obras fundidas en 
metal sería la práctica que se basa en la soldadura en alambre. Dicha técnica, como su propio 
nombre indica, se basa en la creación de piezas en su mayoría figuras humanas con gran 
variedad de detalles, conseguidos a partir del alambre. Éste es muy flexible proveniente de 
diferentes aleaciones de metales. Dicho material, dependiendo del grosor, puede adaptarse a 
cualquier molde o directamente sobre la figura que se ha de interpretar y de esta manera es 
capaz de recoger a la perfección cualquier curva por mínima que sea ésta. Por ello muchos 
artistas contemporáneos lo utilizan para la realización de obras hiperrealistas de figuras 
humanas, incluso algunos para crear dibujos tridimensionales. Pero a veces el efecto que 
se puede conseguir con dicho material no es suficiente, por ello algunos autores hacen uso 
de la malla metálica. Un material que se adapta a la perfección a cualquier superficie y da la 
oportunidad de alcanzar una apariencia que se asemeja más al bulto redondo, pero a la vez 
con la peculiaridad de que deja pasar la luz y entrever el interior de la obra, características no 
tan presentes en las obras escultóricas tradicionales. Otra característica que define a estos 
materiales es su ligereza y por lo tanto la facilidad de transportar las obras de un sitio a otro, 
cualidades entre otras por las cuales artistas, de reconocido prestigio, los escogen para crear 
sus obras.
Partiendo de todo esto, a continuación, veremos cómo algunos de los escultores más 
destacados en este ámbito hacen variado uso de dichos materiales o simplemente se inspiran 
en las características y posibilidades que ofrecen éstos, de cara a crear sus propias obras. 
Veremos ejemplos variados tanto de artistas que trabajan la figura humana, como otros tantos 
que trabajan la abstracción o incluso ejemplos de algunos ámbitos en la actualidad fuera del 
mundo escultórico que se ven inspiradas en las esculturas estructurales.
4.1. La representación de la figura humana en el ámbito escultórico contemporáneo 
  La figura humana siempre ha estado presente en las representaciones artísticas, 
independientemente de la época. Tradicionalmente ésta se ha usado para representar las 
diferentes divinidades en el caso de la escultura, o bien para representar escenas mitológicas, 
en el caso de la pintura. Pero curiosamente, en la época de la segunda Guerra Mundial la 
figura humana, como presencia física, desaparece de las obras de arte. Y con la llegada de 
algunos nuevos movimientos, de carácter conceptual, ésta se empieza a representar de otras 
maneras totalmente novedosas. Maneras que posteriormente, aunque la figura humana se 
vuelve a incorporar, influirán en el modo de trabajar. 
  En el ámbito escultórico, que es al fin y al cabo propósito de esta investigación, se ve 
bastante cambiado tanto desde el punto de vista conceptual, como procesual. Destacando sin 
duda, el nuevo elemento por excelencia la incorporación del espacio comprendido como hueco, 
permitiendo al artista convertir la obra en una congregación de espacios. Hecho que, dentro 
de la escultura actual, da lugar a toda una corriente artística, cuyas principales características 
se basan en crear obras traslúcidas valiéndose de la estructura como elemento conformador 
de la obra, donde el espacio externo e interno fluyen en uno solo. De esta manera la obra 
se convierte en un espacio habitable que se puede contemplan desde un nuevo punto de 
vista, comprendido del interior hacia el exterior. Todo ello permite, al escultor contemporáneo, 
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realizar procesos de trabajo anteriormente imposibles, tales como poder dibujar de manera 
directa en el espacio o construir una obra pública de medidas colosales sin apenas materiales. 
Dicho con otras palabras, en la actualidad el propio espectador tiene la posibilidad de vivir el 
arte desde su interior.
 Entre la gran variedad de ejemplos que se podrían poner, nos hemos parado en varios 
artistas como Jaume Plensa, Manolo González y David Oliveira, entre otros. Artistas cuya 
presencia en esta investigación era imprescindible ya que han sido ejemplos a seguir durante 
los primeros años de ésta. Mediante ello podremos ver algunas muestras de los diferentes 
tipos de esculturas, basadas en el cuerpo humano, que tienen lugar hoy día dentro del ámbito 
de la escultura estructural.
 Jaume Plensa, uno de los escultores 
contemporáneos más conocidos, ha ganado su fama 
gracias a la poesía tridimensional que podemos 
observar tanto en obras escultóricas como en obras 
gráficas. A lo largo de su carrera el artista ha tenido 
la oportunidad de trabajar con numerosos materiales, 
entre los cuales destacan las resinas y el metal. 
Sus piezas han variado de escala, con los años, 
pero a pesar de ello el ser humano siempre ha sido 
protagonista en éstas. Mediante éste, Plensa pretende 
hablar de su propio cuerpo de una manera diferente ya 
que curiosamente no usa lo usa siempre. En ocasiones 
el propio artista incluso confiesa que:
Han pasado años en los que el cuerpo humano 
no estaba, pero porque la obsesión era la 
ausencia. Estaba el volumen. Yo creo que a lo 
largo de la vida tenemos unas ideas, muy pocas, 
y nos pasamos todo el tiempo desarrollándolas. 
El camino es uno. No hay varias vidas, hay 
una. Y esta vida va describiendo círculos, pero 
no en paralelo, en espiral. A mí siempre me ha ido mejor cuando mejor he entendido 
mis límites. Cuando sabes dónde acaba tu geografía entiendes mejor la geografía de 
los otros y puedes intentar explorar esos otros territorios. Lo que mejor conozco es mi 
cuerpo, no solo el exterior, también el interior. A partir de aquí he desarrollado mi obra. 
(Marcos, 2012)
 Plensa ha tenido una infancia inmersa en la música y la literatura lo que le lleva a insertar 
la poesía en sus creaciones artísticas, a hacer de las letras una pieza clave en la construcción 
de éstas. Mediante sus obras gigantescas construye, espacios abiertos que carecen de 
elementos físicos, pero sin embargo están impregnados de energía. Para el artista cada letra 
representa perfectamente al ser humano, ya que ésta sola no puede existir, pero junto con 
otras puede formar palabras. Al igual que una persona junto con otras crea sociedades.
  A la hora de realizar alguna de sus obras, como pueden ser las cabezas, el artista se 
basa en fotografías de niñas entre 8 y 14 años las cuales escanea y posteriormente manipula 
alargándolas el formato como si de velas se tratara en un intento de espiritualizarlas. Sin 
embargo, las obras creadas a partir de letras se construyen directamente pieza por pieza sin 
el uso de moldes y utilizando la soldadura electrolítica.
  
Figura 4.1   J. Plensa   Roots
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  Sus obras están destinadas tanto para espacios abiertos, como cerrados, pero siempre 
públicos ya que el objetivo es ser transitadas a veces física otras mentalmente por el espectador, 
al tiempo que permite que sean tocadas por éste. Ya que según el artista “la escultura si no 
se toca, no existe”.
Otro artista muy destacado dentro del marco escultórico del momento, sería Manolo 
González. Éste junto con Plensa han resultado de gran interés a la hora de realizar algunas 
de las piezas claves (Anexo Nº 1 ) de las que parte la presente investigación. Precisamente el 
hecho de que los dos artistas tratan los espacios internos en la obra y el elemento estructura 
como obra definitiva es lo que más ha servido de referencia.
 Manolo González es un artista conmovido por la búsqueda de nuevas formas de representar 
el cuerpo humano, interesado por innovar, darles un aspecto diferente a sus obras. Esto le 
lleva a iniciar una nueva etapa dentro de su trayectoria artística, a finales de los noventa. El 
artista empieza a tratar la malla metálica como material definitivo, debido a su bajo coste y 
las posibilidades plásticas que ofrece ésta. Dicho material había estado presente en la obra 
del canario desde sus inicios como estructura previa para la realización de obras en poliéster 
y a continuación en bronce, pero no fue hasta los finales de esa década cuando la convierte 
en material definitivo. Desde este momento su obra se convierte en la perfecta fusión entre la 
pesadez y solidez la representación tradicional y estatuaria que caracterizaba sus esculturas 
hasta el momento y la transparencia y la ligereza aportada por la malla. Estas características 
convirtieron su obra en un hecho plástico muy sugerente.
 Como anteriormente hemos mencionado, uno de los avances dentro de la escultura 
contemporánea, es la capacidad de traspasar la barrera del plano bidimensional que nos 
ofrecen los dibujos tradicionales y adentrarse al espacio tridimensional, un espacio más 
escultórico. Un claro ejemplo de ello sería el trabajo del artista portugués David Oliveira, 
quien logra llevar el concepto de apunte rápido, tan propio del dibujo, directamente en espacio 
tridimensional por medio del alambre. Proceso que posiblemente haya servido de inspiración 
en las nuevas tecnologías para el desarrollo de artilugios tales como el famoso Bolígrafo 3D, 
tan actual en estos momentos. 
Figura 4.2    M. González   Prometeo - la auto creación
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  Las obras de este artista, aparentemente dibujadas sobre la pared blanca de las galerías 
son en realidad complejas marañas de alambre que cuelgan del techo. Éstas tratan sobre la 
vida, la naturaleza y los organismos vivos. Representa lo frágil, efímera y singular que puede 
llegar a ser la vida. El propio artista confiesa que sus esculturas están pensadas para ser 
disfrutadas por todos. Una de sus series más interesantes, en mi opinión es la serie “Lobos” 
realizada en 2012, donde el artista hace uso del plástico fundido para cubrir parcialmente las 
piezas. De esta manera crea un juego entre estructura y material muy cercano a mi trabajo 
personal (Anexo Nº 2 ).
4.2. Estructura abstracta
“Simplicidad de formas no quiere decir, necesariamente, simplicidad de vivencia artística”
(Robert Morris)
  Como ya hemos visto, dentro del panorama escultórico del siglo XX, surgen varias 
corrientes artísticas de las cuales en este caso debemos destacar el minimalismo. Movimiento 
marcado por la geometría y la simplificación de los elementos aproximándose casi al dibujo 
lineal, dando protagonismo a la estructura básica de los objetos. A día de hoy hay numerosos 
escultores cuyas obras se ven muy marcadas por la apariencia minimalista. Artistas que 
trabajan con el material puro, la figura simplificada, mostrando lo esencial y entrando en un 
continuo juego con el espacio. Entre éstos artistas destacan Cristina Iglesias, Lucas Ulmi, 
Olafur Eliasson, entre otros.
  En primer lugar, tenemos a la artista Cristina Iglesias, quien habla de las esculturas como 
construcciones. Para ella hacer esculturas significa tanto trabajar con el espacio, como en el 
mismo (Fig. 4.4). La idea que pretende mostrar se basa en el hecho de poder acceder en el 
interior de sus piezas y recorrerlas. Sus piezas están construidas desde la percepción física y 
desde la ilusión que crean los espacios. Por eso, nos habla de una escultura que hoy en día 
se acerca más 
Figura 4.3     D. Oliveira    Lobos
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 al concepto de artista como persona que hace arte (...) Engloba casi todo aquello que no 
es pintura... La escultura ha abierto el campo de su lenguaje. Se puede utilizar cualquier 
material, aunque la revolución de materiales ya es historia. Ahora se vive un momento 
de lenguajes muy personalizados y la incorporación de las nuevas tecnologías. Lo 
fundamental en el arte es saber disponer de todo lo que la época procura, ser exigente 
y crear un cauce nuevo, personal. 
(Delgado, 2011, p.80)
 Otro de los artistas, dentro del amplio mundo de la abstracción, que puede resultar de 
especial interés es el suizo, Lukas Ulmi. El principal concepto que trata éste y el cual ha 
servido de principal influencia para la pieza “Juego de Miradas”, es el dialogo que consigue 
establecer con el espacio vació mediante una simple estructura basada en la forma cúbica 
tan característica en los minimalistas. Como dice la crítica del arte, Rosa Ulpiano, basándose 
en las palabras de Robert Morris: “Simplicidad de formas no quiere decir, necesariamente, 
simplicidad de vivencia artística” (Ulpiano, s.f.). El artista consigue, por medio de sus piezas, 
dialogar con el vacío, utilizando los trazos de formas geométricas infinitas, arquitecturas 
móviles que abren la vista del espectador hacia un mundo sin fin. Mediante el alambre y 
un sutil movimiento, consigue plantear un continuo juego entre polos opuestos tales como 
exterior – interior, espacio – ausencia de éste, dentro – fuera, etc. Siempre otorgando el 
mismo protagonismo a cualquiera de ellos, en sus obras no existe una jerarquía de conceptos 
como abierto – cerrado o delante – detrás. Con todo ello Lukas Ulmi logra “romper con el 
entendimiento de la escultura como una forma encerrada en sí misma “como diría de nuevo 
Rosa Ulpiano.
Figura 4.4   C. Iglesias   Sin título (Selosía X)
Figura 4.5    L. Ulmi Laberinto    Visual
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Hablando de abstracción, no debemos olvidarnos de uno de los artistas multidisciplinares y 
experimentales más destacado del momento actual, Olafur Eliasson. Tiene una gran variedad 
de obras tanto en el ámbito escultórico, como en la fotografía, el cine o las famosas instalaciones 
experimentales. La luz, el agua, los espejos o la propia ciencia son parte fundamental en sus 
creaciones. En ocasiones incluso la estructura o la influencia por la arquitectura se adueñan 
de su mundo creativo, permitiéndole concebir espacios abiertos de diferentes escalas en los 
cuales el espectador se convierte en parte de la obra. Para el artista la obra de arte se ve 
completa cuando el público entra en contacto con ésta. Por ello se intenta educar a éste para 
que desarrolle nuevas maneras de percibir y entender las cosas, de esta manera mediante 
sus variadas interpretaciones, de la pieza en cuestión, el visitante se convierte en su creador. 
Dicho razonamiento guarda relación con el modo del que Olafur Eliasson entiende el espacio. 
Cosa que nos ha servido de punto de partida para la aportación artística Nº 3, donde se 
intenta, por medio de las sombras proyectadas crear nuevas estancias y a su vez modificar 
el espacio que contiene la obra. Eliasson en su libro “Los modelos son reales” habla de que 
el espacio en sí no existe, éste concurre gracias a las personas que lo habitan. Tenemos que 
comprenderlo, no solo como algo tangible dentro del tiempo, sino como parte de él. De esta 
manera, las acciones de sus usuarios son las cuales continuamente reinventan su estructura. 
Así el espacio se convierte en el fondo para las interacciones más que en un coproductor de 
interacción.
Figura 4.6  O. Eliasson   Riverbed
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4.3. Otros ámbitos (moda, diseño de joyas, diseño de interiores, mobiliario, 
medicina, video creaciones)
“La sencillez es la clave de la verdadera elegancia”
(Coco Chanel)
 Hoy en día en ámbitos tales, como el diseño de interiores o joyas, la moda, el mobiliario, 
la video creación e incluso en la medicina, el concepto de estructura está ganando fuerzas. 
Se puede detectar el principio de una corriente muy marcada por la simplificación geométrica, 
el uso de los colores base y la estructura. Características que nos recuerdan de nuevo a 
aquellos movimientos de principio del siglo XX que buscaban la simplificación máxima y la 
funcionalidad de las piezas. 
  Según la experta en desvelar las tendencias y los nuevos rumbos en el diseño, Elizabeth 
Leriche, esta situación se debe a la crisis que estamos viviendo en la actualidad. La diseñadora 
fundamenta dicho movimiento hacia “lo esencial”, como una búsqueda de “los objetos que 
de verdad necesitamos alrededor nuestro para vivir” (El diseño se vuelve minimalista, zen, 
empujado por la crisis, 2012). Se trata de buscar una manera de existir más ligera, al fondo de 
nuestra sociedad de consumo. La propia Leriche presentó un díseño fundamentado en esa 
investigación de las líneas depuradoras, para la Semana del Diseño de París. La propuesta 
denominada “Minimum” (Figura 4.7, 4.8) va en contra del lujo ostentoso, que en su opinión choca 
con la crisis que vivimos. Ésta hace uso de objetos sobrios, sugeridos por solo unas líneas 
y construidos con poco material. Se trata de eliminar lo inútil, proponiendo elementos que 
aspiran a la transparencia y dejan lugar para el espacio vacío. 
  Apoyando a la teoría de la diseñadora, su colega François Bernard, dice que es 
precisamente en “épocas de grandes convulsiones” de carácter económico o social cuando 
se produce una “explosión de la creatividad”. Y precisamente ahora con la situación tan difícil 
que experimenta el mundo, estamos en una época así, muy centrada en el zen y los objetos 
contemplativos, “objetos que nos provocan emociones, que evocan momentos felices” (El 
diseño se vuelve minimalista, zen, empujado por la crisis, 2012). 
 La creación digital también ha dado sus frutos dentro de esta corriente que está germinando. 
La construcción por medio de mallas, tan típico de las creaciones en 3D, parecen servir de 
inspiración para jóvenes diseñadores, a la hora de desarrollas sus propuestas novedosas. En 
este panorama tan geométrico, la impresión 3D está cobrando fuerzas desmesuradas, dentro 
de ámbitos tan diversos como la moda o la propia medicina, al igual que sirve de inspiración en 
el mundo audiovisual (Figura 4. 13 ). La alta costura cada vez se ve más inmersa en propuestas 
Figura 4.7   E. Leriche    Minimum Figura 4.8     E. Leriche     Minimum 
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basadas en las transparencias y la construcción por piezas de vestidos impresos. La figura 
del consumidor creador de su propio vestuario está cada vez más cerca, según algunos 
entendidos en la moda. Se trata de verdaderas obras de arte que logran fusionar perfectamente 
lo orgánico con lo artificial o arquitectónico, consiguiendo de esta manera un aspecto futurista. 
Por otro lado, en el ámbito de la medicina, vemos nuevos tipos de escayola con un aspecto 
muy aireado y liviano, donde al igual que en la escultura se pierde el concepto de dureza y 
rigidez del material. 
Figura 4. 9  Coyar 3D Figura 4.10 Zapatos impresos en 
3D
Figura 4. 11   D. Von Teese  Vestido 
impreso en 3D
Figura 4. 12  Xelet
Figura 4. 13   Wide open [video]
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5. CONCLUSIÓN
Una vez realizado el presente proyecto, de investigación, se ha llegado a una serie de 
conclusiones acerca de la presencia de la estructura en la escultura contemporánea. Entre los 
principales objetivos de esta investigación figuraba la inquietud por descubrir la razón de que hoy 
día, en la escultura, se realizan obras basadas en una geometría llevada a la total simplicidad, 
y que para nosotros guarda estrecha relación con las estructuras escultóricas tradicionales. 
Tras la consulta de numerosos libros y artículos sobre el asunto en cuestión, por fin hemos 
podido dar una razón coherente de ello. La principal fuente que arrojo luz sobre nuestra teoría 
fue el artículo donde la diseñadora Elisabeth Leriche decía que la tendencia geométrica que 
hay hoy en día surge como respuesta a la crisis que estamos viviendo. Reflexionando sobre 
ello podemos llegar a la conclusión de que estamos viviendo un momento de crisis un tanto 
similar a los momentos históricos, que han dado lugar a los movimientos artísticos que hemos 
estado investigando. Hablábamos en el principio, sobre ellos, como posibles antecedentes de 
lo que ocurre hoy día en el ámbito escultórico. Y precisamente tanto el Constructivismo ruso, 
como el Minimal Art, surgen o bien en respuesta a la situación postguerra o bien a una crisis 
del momento. Hecho que nos hace pensar que el ser humano, ante una situación de crisis, 
tiende a simplificar los objetos. Quedarse con lo esencial. Dicha conclusión resuelve muchas 
de las dudas que se plantaban desde el propio Trabajo de Fin de Grado, aun así, abren las 
puertas a muchas otras preguntas relacionadas quizás con algunas cuestiones filosóficas o 
psicológicas, como podría ser el ¿por qué de esta tendencia hacia la simplificación ante una 
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